Gotico Internazionale 


Dal 1370 si inizia a parlare di Tardogotico (fine ed esasperazione dei tratti del Gotico medievale), Stile dolce (linea 
morbida e modulata, sfumature delle tinte), Gotico cortese (si ispira ai valori delle corti aristocratiche verso i borghesi, al 
dolce stil novo e alla letteratura cavalleresca), il termine internazionale si rifa alla possibilità di scambi, dopo la fine delle 
guerre civili e le invasioni barbariche, tra cui oggetti di piccolo formato, codici miniati, oreficerie e arazzi, attraverso il 
commercio, doni di fidanzamento e collezionismo, gli artisti e i loro taccuini e modelli. 

-Realismo non nel tema ma nei dettag®(arte miniaturale, arti minori prodotte in serie) di vesti, gioielli. 

-Convivenza con ideale formalità espressiva e realismo quasi grottesco patetico e quasi macabro. 

-Figurazione dai toni fiabeschilper evadere i problemi socio-politici. 

-Annullamento profondità spaziale. 

Cattività avignonese, perdita di autorità del papato e dell’Impero con rivolte di contadini e operai (lollardi, ciompi, 
tessitori fiamminghi) soffocate nel sangue. Si diffonde un senso religioso più intimista con Dio, e la diffusione della 
cultura della caccia. 

La corte di Avignone fu un importante centro artistico-culturale in cui si fondono influssi italiani, francesi, catalani e gusti 
nazionali dei singoli papi, soprattutto per la scultura funeraria. 

NellalBo di Venceslao IV fiorisce lo stile dolce sia in pittura che in scultura, ricercando una bellezza idealizzata. 

Maestro Boemo: 

-Madonna con bambino, forme tonde e levigate. 

Negli atelier di Paridi oreficeria lavorano fiamminghi e italiani tra cui il Maestro del Maresciallo Boucicaut) architetto 
e scultore, innovatore per la resa dei paesaggi grazie a delle sostanze agglutinanti che davano maggiore trasparenza. 

Il Maestro delle ore di Rohan è un forte espressionista e predilige temi popolari verso le classiche iconografie. 

Alla corte di Borgogna sotto Filippo l’Ardito, lo scultore Claus Sluter per la certosa di Champmol con figure 
monumentali e immobili, con grande realismo nei particolari anticipa il realismo fiammingo. 

I tre fratelli Limbourg danno estrema importanza al paesaggio, ampliato dall’uso di diagonali, colori raffinati. 

Dopo il Concilio di Costanza (1431-48) permane l’altare ligneo scolpito e dipinto. 

In Lombardia sotto il duca Gian Galeazzo Visconti gli atelier erano conosciuti per la ‘maniera lombarda’ di trattare con 
lussuoso realismo e decorativismo del quotidiano. 

Fra i cantieri del Duomo, Michelino da Besozzo (Varese 1370-1455): il suo stile fu il più seguito in Lombardia. 
-Ascensione, miniatura dall’Offiziolo Bodmer, di lusso, decorazione floreale unica con radici in basso, linea fluida, colori 
tenui. 

-Sposalizio mistico di S.Caterina (1420), tempera su tavola, Pinacoteca nazionale di Siena, fondo d’oro metafisico su 
cui sono incisi trono, aureole di santi quasi grotteschi e deformi, e la sua firma. 

Franco e Filippolo De Veris: 

-Giudizio Universale, (1400) affresco, esterno della chiesa di S.Maria dei Ghirli a Campione d’Italia. Iconografia insolita, 
critica verso le gerarchie ecclesiastiche, moti violenti. 

Beibello da Pavia: attivo fino al 1470 per miniature dal gusto espressionistico, toni violenti, colori intensissimi. 

Aderirono alla corrente micheliniana i fratelli Zavattari per gli affreschi alla Cappella di Teodolinda del duomo di Monza, 
con scie fino alla metà del secolo. 

Oltre Verona, a Venezia per la ridecorazione del Palazzo Ducale (1409-14) si incontrano Pisanello (Verona), Michelino 
(Lombardia) e Gentile da Fabriano (centro Italia), generando un nuovo gusto. 

Jacobello del Fiore (1394-1439): 

-Polittico di S.Agostino, tempera su tavola, duomo di Teramo. Figure meno rigide e più decorative influenzate da 
michelino, gli sfondi luminosi ispirati da... 

Gentile da Fabriano (Marche 1370- Roma 1427): 

-Madonna con bambino e santi, Berlino, accenti lombardi. 

-Polittico di Valle Romita (1410-12), tempera su tavola, eseguito forse a Venezia con influenze di michelino, ora a Milano 
Pinacoteca di Brera. 



































































Al centro l’Incoronazione della Vergine con fondo d’oro, nel registro inferiore i santi a figura intera (S.Girolamo col 
modellino di una chiesa per auspicio di nuova costruzione, S.Francesco scalzo con saio, S.Domenico col Libro, e 
Maddalena), in quello superiore scene varie dove appoggiano i piedi su un prato più concretamente. 

-Affreschi del Palazzo Ducale di Venezia con la Battaglia tra Ottone Ili e i Veneziani sono perduti ma hanno influenzato 
molto la pittura lagunare per la morbidezza di luce e colori, ad esempio nelle anonime tavole con Storie di S.Benedetto, 
influenzate anche da una marcata resa fisionomica e mimica nordiche. 

-Stimmate di S.Francesco (1420) tempera e olio, prospettiva errata. 

-Adorazione dei Magi (Pala Strozzi) 1423, tempera su tavola, Uffizi Firenze, non è un trittico effettivo perché è a scena 
unica, con diversi livelli spaziali e narrativi, corteo di cavalieri, accenno ad architetture. Vesti dei Magi decorate in oro, 3 
età della vita, interesse naturalistico. Fu commissionato da Palla Strozzi, banchiere fiorentino, per la cappella di famiglia 
di S.Trinità, la cui fisionomia viene ritratta in modo specifico per celebrarlo. 

La predella (basamento) ha 3 scene (Natività, Fuga in Egitto e Presentazione al tempio), con nuove sperimentazioni, 
forte simmetria, interesse architettonico e accenno prospettico. Dipinge anche lo Spedale degli innocenti di 
Brunelleschi (attualità urbanistica). 

-Annunciazione (1425) tempera su tavola, virtuosismo tecnico dei dettagli sul tappeto, manca unità narrativa. Bifore e 
trifore medievali (architettura attuale), in fondo il letto rosso non prospettico e organico. 

-Polittico Quaratesi(1425), Royal Collection Londra, fatto a Firenze con influenza di Ghiberti e Masolino, colore 
compatto e disegno più essenziale. 

-Madonna di Orvieto(1425), affresco, Duomo, poche decorazioni, espressioni umane e reali. 

-Madonna con bambino e angeli musicanti, Galleria nazionale Perugia 

A Ca’ d’Oro le architetture decorate da maestri di ordine lombarda con oro e cornici medievali, palazzi con grandi 
polifore e inserti policromi. 

Bartolomeo Buon (morto nel 1464) scultore, realizza decorazioni plastiche per l’esterno del P.Ducale, nella Porta della 
Carta, e nel Giudizio di Salomone (capitello di colonna) con figure estremamente caratterizzate negli stati d’animo e 
masse compatte. 

Stefano da Verona (1379-1438) 

Studiò prima a Padova, nella sua Adorazione dei Magi (1435) si ritrova il gusto per la naturalezza e composizione 
regolare dei gruppi di figure, nonché l’intensa attività grafica tipica di 
Antonio Pisano, detto 

Pisanello (nato nel 1438 a Pisa), ricordiamo studi su teste di cavallo ora al Louvre di Parigi, formatosi a Verona, incontrò 
a Venezia Stefano e Gentile, è il culmine del naturalismo lombardo. 

-Annunciazione (1426), affresco a S.Fermo, incorniciano il Monumento funebre Brenzoni con sculture di Nanni di 
Bartolo, con colori morbidi e luminosi, plasticità tipici di Gentile. 

-affreschi di S.Giovanni in Laterano da papa Eugenio IV (1426), rimasti incompiuti da Gentile per la sua morte, in cui 
prende spunto da numerosi sarcofagi medievali, di cui crea delle copie in disegno, e dalla medaglistica che rispondeva 
al desiderio di autocelebrazione classico, dove si dà importanza più al movimento delle figure che al tema. La sua 
medaglia per Cecilia Gonzaga del 1447, ora al Castello Sforzesco di Milano la raffigurano di profilo sul recto idealizzata, 
e sul verso nuda con un unicorno, simbolo di purezza e castità. 

-Ciclo cavalleresco per il Castello di Mantova, istanze tardogotiche, singoli particolari dettagliati, poca unità di insieme. 
-Congedo di S.Giorgio dalla principessa, affresco, Chiesa di S. Anastasia a Verona, ora trasferito nella Cappella 
Pellegrini (1435), con colori anneriti o ossidati, inizialmente dai toni fiabeschi, luce unificante, cavallo in due direzioni, 
architetture dettagliate. 

-Visione di S.Eustachio, tempera su tavola, National Gallery Londra, il cavaliere romano Placido si converte durante una 
sessione di caccia vedendo il Cristo in croce tra le corna di un cervo. Vestiti contemporanei attuali, virtuosismo 
naturalistico, figure tutte di profilo secondo la medaglistica romana che donava ufficialità e distacco emotivo perché non 
si vedeva la completa espressione. 

-Ritratto di principessa d’Este (1435-45), Louvre, tempera su tavola, di profilo. 

-Ritratto di Lionello d’Este, su tavola (Accademia di Carrara) e bronzo (British Museum Londra). 

Le alpi favorirono gli scambi artistici, nel Piemonte (Feudo Lombardo) Amedeo Vili aveva sposato la figlia del duca di 
Borgogna Bianca. 
































Giacomo Jaquerio (1401-53) ebbe numerose influenze della Borgogna 
-Madonna in trono e profeti (1412) affresco, Chiesa di S.Antonio a Ranverso. 

-Salita al Calvario, “ più espressionistico, forti contrasti con lo sfondo uniforme e tratti marcati. 

Nella sua bottega si formò un maestro che dipinse: 

-Decorazione affresco Castello di Manta, Nove prodi e nove eroine (1430), sala baronale, pareti avorio, con ispirazioni 
alla pittura cortese parigina con tinte piatte e importanza al segno grafico. 

Jean Bapteur e Peronet Lamy creano la decorazione dell’Apocalisse per la corte di Savoia, unendo gusto francese e 
borgognone, con realismo e forte luminosità. 

Maestro Venceslao attivo in Boemia, a fine 1300 decorò la Sala dei Mesi nel Castello di Trento su commissione del 
principe vescovo Giorgio Liechtenstein, raffigurando le principali occupazioni di ogni mese con particolari molto precisi, 
simili ai Tacuina Sanitatis, ma mai grottesco, sempre cortese ed ideale. Fra gli 11 mesi (marzo perduto) intercorrono 
delle colonne tortili che simulano un loggiato. 

In Umbria continuò una tendenza arcaicizzante tardogotica, tranne in pochi centri, nelle Marche piccole signorie si 
legavano ad altre internazionalmente come i Malatesta o in Emilia con gli Smeducci. 

Lorenzo Salimbeni (1374-1420), mix di cultura lombarda, francese e boema. 

-Trittico del matrimonio mistico di S.Caterina (1400), tempera su tavola, Pinacoteca di S.Severino, panneggi vorticosi e 
naturalismo. 

-affreschi per l’Oratorio di S.Giovanni Battista a Urbino con il fratello Jacopo. 

In Umbria Ottaviano Nelli (1370-1444) o il maestro del Palazzo Trinci si ispira a Gentile e a Pisanello per gli affreschi, 
come la Musica, per Corrado Ili, legato alle corti settentrionali. 

Firenze era logorata dalle conquiste di Pisa, Cortona e Livorno contro l’avanzata viscontea, e dal 1434 i Medici 
imposero la loro Signoria. Contro il mantenere uno stile puramente fiorentino e giottesco, lo stile classicheggiante e 
internazionale emergono nella fase dei lavori per la Porta della Mandorla (1391-7) e nei saggi (formelle) di Ghiberti e 
Brunelleschi al concorso del 1401 istituito dall’Arte di Calimala (corporazione di drappieri) per la Porta Nord del 
Battistero. In un compasso quadrilobo uguale a quello già esistente di Andrea Pisano in bronzo con scene della vita di 
S.G.Battista, doveva essere raffigurato il Sacrificio di Isacco. 

Ghiberti vince organizzando la superficie in 3 parti verticalmente come un trittico, ponendo sulla destra la scena 
principale, ispirato ai corpi classici per Isacco e alle istanze tardogotiche, creando sottili trapassi con lo sfondo e 
chiaroscuri che ispireranno Donatello per lo stiacciato. 

-Statua di S.Giovanni il Battista per Orsanmichele, bronzo, anche Ghiberti viene poi influenzato dagli accenni 
rinascimentali. 

Brunelleschi recupera l’espressività di Giovanni Pisano con naturalismo nordico e citazioni all’antico (statua ellenistica 
Il sec. a.C. dello Spinario in basso a destra). La scena principale al centro su un livello superiore con accelerazione 
dinamica. 

Le formelle sono ora al Museo Nazionale del Bargello 

Lorenzo Monaco (1370-1424) in pittura richiama le figure allungate di Ghiberti, con luci e colori aciduli senza 
profondità spaziale, ma con committenza religiosa essendo monaco. 

-Trittico dell’Annunciazione (1410-5), tempera su tavola, Gallerie Accademia Firenze, linee sinuose, fondo oro, la Vergine 
si ritrae, si ispira a quella medievale di Simone Martini (1333). 

-Incoronazione della Vergine (1414) trittico, tempera su tavola, Uffizi. 

-Adorazione dei Magi (1420-2), tempera su tavola, Uffizi. Prospettiva sbagliata e architettura in contrasto con il 
contesto. 

Beato Angelico Fra Giovanni da Fiesole (Vicchio 1395- Roma 1455) ispirato a Masaccio. 

-Annunciazione di Cortona (1430) tempera su tavola, Museo Diocesano. Vergine serena accetta il messaggio dell’angelo 
Gabriele scritto in oro (innovazione alla fisicità delle parole), accenno evidente di prospettiva con punto di fuga esterno 
all’opera. In fondo la cacciata degli avi, sequenza temporale e logica perché Gesù ha annunciato il Vangelo per il 
peccato degli avi. Colonne corinzie classiche quasi umanistiche, ma i dettagli naturalistici del prato e la veste decorata 
tardogotici. Nella predella le Storie della Vergine (nascita, sposalizio, visitazione di Elisabetta, adorazione, presentazione 
al tempio di Gesù -con prospettiva centrale contesto chiuso e gesti intimisti- e morte della vergine). Manca un’unità 
luministica. 
























-Annunciazione del Prado, Madrid (1435), tempera su tavola, composizione simile ma punto di fuga centrale, figure 
ingrandite, dettagli naturalistici, Vergine sommessa colpita dal fascio di luce divino, architetture classicheggianti, 
predella con scene della vita della Vergine con novità iconografica dell’Adorazione, non di profilo ma frontale, come 
fossimo coinvolti anche noi (ripreso da Botticelli e Leonardo). Qui c’è una luce diffusa unitaria, il muro in rovina sullo 
sfondo rappresenta il crollo del paganesimo. 

-Nelle miniature (come l’Annunciazione del 1430 del Museo di S.Marco) usa geometria e colori luminosi e accesi, usa la 
lettera R per collocare i personaggi, ma un fondo unico. 

-Trittico di S.Pietro martire (1425) tempera su tavola, Museo di S.Marco Firenze, la Vergine è posta in uno spazio 
concreto con un panneggio organico, ispirazione di Gentile, ma con attenzione all’espressione e ai gesti nuova. 
-Tabernacolo dei Linaioli (1433), Museo di S.Marco Firenze, con Madonna e bambino all’interno se aperto, e i santi 
Marco e Pietro chiuso. 

-Incoronazione della Vergine (1434), tempera su tavola, Louvre Parigi, rigore spaziale e luce da sinistra, corpi quasi privi 
di ombre, dettagli fiamminghi. 

-Imposizione del nome del Battista (1435), tempera su tavola. 

-Pala di s.Marco (1443), Alte Pinakothek Monaco, dalla predella la Deposizione, simmetrica, apertura rettangolare 
sepolcro ripresa da R.van der Weyden. 

-Annunciazione (1440-50) affresco, Convento di S.Marco Firenze, prospettiva, sgabello tridimensionale, ancora non 
tutto rinascimentale. 

-Madonna delle ombre (1440) affresco, Museo di S.Marco, Firenze, ombre naturalistiche delle colonne che coincidono 
con la luce esterna, ma le figure non le hanno. S.Lorenzo con la grata (strumento del martirio) e i santi martiri con la 
palma. Nel Cristo deriso troviamo in primo piano la Vergine e S.Domenico in meditazione, con schema triangolare, 
vengono rappresentati in modo simbolico-schematico i mezzi di scherno verso Cristo (mani e testa che sputa). 

-S.Lorenzo (1447) riceve da Sisto II i tesori della Chiesa e distribuisce l’elemosina, affreschi Cappella Nicolina, Vaticano. 
Architetture classiche con timpano, punto di fuga centrale del colonnato, ma i corpi non dialogano con l’ambiente, 
sembrano sproporzionati e staccati. 


Duomo di Milano: l’arcivescovo Antonio da Salluzzo promosse l’avvio della costruzione di una nuova grande cattedrale 
(1386) sullo stile del gotico lombardo in mattoni. Quando però l’anno dopo il controllo passò al duca G.Galeazzo 
Visconti, si passò all’uso di marmi di Candoglia e forme gotiche internazionali. La pianta è a croce latina, 5 navate e 
transetto diviso in 3, con archi molto alti e finestre piccole che danno luce diffusa e tenue. Solo piloni, mura e 
contrafforti servivano a reggere la struttura, mentre guglie e archi rampanti furono aggiunti in seguito. 

Di stampo milanese è l’abbondante decorazione scultorea (Giovannino de’ Grassi con modi più duri, maestri boemi e 
renani, Michelino più morbidi), e stessa cosa per le vetrate distrutte e sostituite nel 1800, tranne per i vetri di Vincenzo 
Foppa e de’Mottis. 

S.Petronio a Bologna: Voluta dal Consiglio dei Seicento nel 1388 come elogio alla raggiunta supremazia della 
borghesia sulle classi aristocratiche e sul potere papale, è in realtà una basilica-tempio civico realizzato in Piazza 
Maggiore. Il progetto di Antonio di Vincenzo non furono completati, manca il rivestimento esterno e la lunghezza della 
pianta col transetto. La navata centrale ha 6 navate basata su moduli quadrati, luce diffusa, decorazione sobria, statue 
di santi e profeti con gesti espressivi e violenti, che ispireranno Giovanni da Modena nel ciclo ad affresco della Cappella 
Bolognini in S.Petronio (1412), descritti da Volpe come in uno stile umanesimo gotico realistico ma poetico, con 
importanza alla narrazione. Egli ebbe un ruolo fondamentale per la fioritura figurativa della corte degli Este a Ferrara. 

Sicilia: gli stretti rapporti con il Regno di Napoli ancora feudale determinarono l’influenza del gusto gotico-senese 
provenzale, catalano, adriatico e marchigiano, ancora però molto legato alla tradizione del mondo bizantino stilizzato e 
prezioso. Quando Alfonso di Aragona la conquistò per arrivare a Napoli (1416), la Sicilia divenne una base fortissima di 
commerci e arte soprattutto committente del sovrano, come l’affresco del Trionfo della Morte nel Palazzo Sclafani 
(1446), ora alla Galleria nazionale di Palermo, con stile miniaturale (dalle Ore di Rohan), il cavallo della Morte irrompe nel 
ricco giardino scagliando frecce verso rappresentanti di tutti i ceti sociali e tutte le religioni. L’autore Gaspare Pesaro, 
siciliano formatosi a Napoli, sceglie temi macabri di stampo transalpino, espressivi, pennellate corpose. 

Dopo l’annessione al Regno di Napoli si continuò a prediligere uno stile pseudorinascimentale di stampo catalano, 
come nel Portico meridionale della Cattedrale di Palermo, con ornamenti piatti e soffocanti. 













Umanesimo e primo Rinascimento 

Il 1400 a Firenze 

A partire dalla cultura umanistica trecentesca di Petrarca, un nuovo modo di pensare di sviluppa anche nelle arti 
figurative. 

-Antichità classica greco-romana, con interesse filologico e consapevolezza di rottura dal Medioevo, che diventa 
esempio, non modello sterile da imitare. 

-Studia humanitatis, tecnici e scientifici, alchimia e magia diventano scienze della trasformazione, l’ottica. 

-L’uomo al centro del mondo, si autodetermina, domina la natura, misura di tutte le cose, naturalismo e plasticità dei 
corpi, armonia tra anima e corpo, rifiuto dell’ascetismo. 

-nuove sperimentazioni tecnico-pratiche e codificazione delle precedenti conquiste 

-teorizzazione, codificazione e applicazione della prospettiva geometrica lineare centrica: sistema di rappresentazione u 
un piano della tridimensionalità dello spazio e la posizione reciproca dei corpi in esso contenuti (Panofsky ne La 
prospettiva come forma simbolica del 1927 ne analizza gli aspetti espressivi e spirituali) 

-importanza progettuale e autonomia del disegno con modelli preparatori, artista come intellettuale (Cennini nel Libro 
dell’arte la esalta come scienza intellettuale adatta ai colti e di come si sono sviluppate le botteghe e le chompagnie 
con più maestri in collaborazione). 

A partire da studi medioevali (perspectiva: ottica) Brunelleschi realizzò due tavolette, ora perdute, raffiguranti il 
Battistero visto dalla Porta centrale di S.Maria del Fiore su una, sull’altra Piazza della Signoria e Palazzo Vecchio, fatte 
di argento brunito dove il cielo vero era specchiato, guardarvi attraverso un foro e uno specchio di fronte. Tutte le rette 
parallele convergono in un unico punto di fuga stabilito dall’artista, e attraverso i teoremi della similitudine dei triangoli si 
stabilivano le dimensioni reciproche degli oggetti, che è razionale ma non corrisponde alla visione fisiologica umana. 
Leon Battista Alberti la codificò in un trattato ‘Della Pittura’. 

Lorenzo Ghiberti (1378-1455) 

-Crocifissione (1415) Porta Nord Battistero di Firenze, panneggio non organico ma decorativo, corpo ellenistico, non 
esasperatamente espressivo. 

-Cappella di Santa Trinità, Firenze per Palla Strozzi, uso di pietra serena grigia bruneschelliana ma con più decorazioni 
tardoantiche (tralci di acanto con animali). 

-Formelle della Fonte battesimale del Battistero di Siena, bronzo dorato, Arresto del Battista e il Battesimo di Cristo, 
con forte simmetria. 

-Porta del Paradiso del Battistero di Firenze (1425) su commissione dell’Arte di Calimala, formelle con più di 50 episodi 
dell’antico testamento con significato civile di discendenza dai romani e greci, nonché religioso. Giuseppe viene 
assimilato a Cosimo de Medici come nuovo portatore di prosperità. Simbolo di unione tra chiesa d’oriente e occidente, 
suggellata a Firenze nel 1439. 

Nelle Storie di Isacco crea figure quasi a tutto tondo molto plastiche e naturalistiche, uso della prospettiva anche se non 
rigorosa, linea ondulata di stampo internazionale (gruppo di donne a sinistra). 

Filippo Brunelleschi (Firenze 1377-1446) 

Si recò con Donatello a Roma nel 1409 per studiare resti antichi e processi per imitare non delle forme ma dei processi 
per raggiungerle. 

-Crocifisso (1420-5), legno, Chiesa di S.Maria Novella, Firenze, corpo naturalistico e dettagliato ma poca emozione, 
sereno e idealizzato, in seguito alla sua critica verso quello di Donatello che, come racconta Vasari, a lui sembrò un 
contadino. Le proporzioni sono perfette, le braccia corrispondono all’intera altezza del corpo che crea una torsione 
verso sinistra, riprendendo quello di Giotto. 

-Incarichi di ingegneria militare per Firenze (fortificazioni di Staggia e Vicopisano) 

-Cupola del Duomo di Firenze [S.Maria del Fiore] (1418-34) su tamburo ottagonale già esistente, vinsero sia 
Brunelleschi che Ghiberti al concorso degli Operai, ma Brunelleschi fu l’unico responsabile, iniziata nel 1420, interrotta 
dalla peste, esigenze estetiche e simboliche, struttura autoportante a sesto acuto con mattoni a spina di pesce, nuovi 
macchinari che sfruttano la forza meccanica, doppia calotta interna. La lanterna finita nel 1436 serve a bilanciare 
verticalmente le spinte dinamiche, insieme a vari contrafforti che al contrario del gotico, vengono nascosti. 

-Spedale degli innocenti, Firenze (1419-44) ripetizione modulare di una misura intera, portico con archi a tutto sesto su 
colonne, 9 campate con volte a vela senza costoloni diagonali, elementi classici (medaglioni e timpani sulle finestre) 
-Basilica di S.Lorenzo, Firenze (1419), ispirata alla tarda basilica paleocristiana romana con pianta a croce latina (T) 
transetto corrisponde con l’abside, con colonnato corinzio e navate laterali. Soffitto piatto a cassettoni, non più archi 








gotici a sesto acuto, creando un rapporto col divino più intimo, permettendo all’uomo di controllare lo spazio con la 
vista. All’interno la Sagrestia Vecchia, con forme geometriche regolari (vano principale cubico con pennacchi a triangolo 
sferico) e armonia classica, pietra serena grigia su intonaco bianco (nicchie con chiaroscuro), bellezza armonica 
essenziale non decorativa (tranne per decorazioni di Donatello e Michelozzo), con battenti bronzei delle porte, coppie di 
santi nelle nicchie e lunettoni di terracotta o stucchi. 

-Chiesa di S.Spirito (1436), croce latina, colonne meno slanciate, 3 navate senza cappelle laterali, solo nicchie 
semicircolari, la navata centrale ha la stessa altezza di quelle laterali, la cui illuminazione è più scura della centrale 
(contrastata), al capocroce cupola con volta a botte. 

-Pianta centrale della Chiesa di S.Maria degli angeli a Firenze, disegnata da Giuliano da Sangallo, poi modificata. 


Donatello, Donato di Niccolò di Betto Bardi (1386-1466) 

-Crocifisso (1406-8) legno originariamente policromo, Chiesa di S.Croce, Firenze. 

Realistico, non idealizzato perché commissionato da francescani, vicini alla povertà e all’umiltà, con forte carica 
espressiva, momento di agonia con bocca dischiusa. 

-San Giovanni (1412-5) marmo, Museo dell’Opera del Duomo, Firenze, eseguito per la facciata di S.Maria del Fiore, 
modelli statuaria classica ma per arrivare ad una maggiore aderenza alla realtà umana, leggermente ruotato rispetto alla 
posizione della nicchia, con forti chiaroscuri fra i panneggi. 

-S.Giorgio (1416-20) per la nicchia della Chiesa di Orsanmichele, in marmo, copia in bronzo al museo del Bargello. 
Rappresentava gli armaioli, grande scudo centrale, corpo quasi in rotazione, ispirazione statuaria romana, energico e 
vitale. Nel basamento usa la tecnica nuova dello stiacciato, bassorilievo molto poco sporgente, quasi incisione su 
marmo per il S.Giorgio contro il drago che salva la principessa, utilizzando un primo accenno di prospettiva a punto di 
fuga unico. 

-San Rossore, reliquiario, Museo di S. Matteo di Pisa, bronzo parzialmente dorato, diventerà prototipo del ritratto a 
mezzobusto, naturalistico ma classicheggiante. 

-S.Ludovico di Tolosa (1423) bronzo d’orato, Museo dell’Opera di S.Croce Firenze, con rifiniture a bulino e cesello come 
un’oreficeria. 

-Geremia e Abacuc (1427-36), marmo, Museo dell’Opera del duomo Firenze, eseguiti per il 3° ordine del campanile di 
Giotto, prevale la tensione espressionistica. Geremia ha una resa fisiognomica veritiera e viso di ispirazione imperiale 
romana. 

-Cantoria del Duomo, commissionata dagli operai di s.maria del fiore (1433), verso quella di Luca della Robbia (1431) 
in cui illustra il salmo 150 di lode e canto, con testo sulle cornici, putti composti in un’architettura bruneschelliana a 
coppie di lesene lievemente scanalate. Donatello, che ritornava da Roma per la seconda volta, fu ispirato dai mosaici 
paleocristiani e dai monumenti romanici, crea una sorta di porticato dove i putti danzano sfrenati su linee diagonali 
(salmo 148-9), con decorazioni a paste vitree dorate e colorate, classico e anticlassico. 

-Convito di Erode, Fonte battesimale di Siena (di J.della Quercia), formella in bronzo dorato (1416-34), spazi definiti da 3 
arcate, 3 piani in profondità con vista a cannocchiale e prospettiva centrale che non coincide con la scena principale, 
pavimento a scacchi, simultaneità delle scene, testa di Giovanni Battista è portata in cambio di una danza di Salomè. 
-David (1440) bronzo, museo del Bargello Firenze, attributi iconografici (testa di Golia), ma anche Mercurio (testa di 
Argo), fanciullo di 1,58 m con tratti femminei e corona di alloro, riferimento classico, posa a chiasmo come le statue 
classiche, a tutto tondo. 

-Deposizione (1460-66) Chiesa di S.Lorenzo, l’occhio si perde nella massa di figure, la cornice taglia la scena e non ci fa 
vedere i 2 ladroni, forte pathos. 

Nel 1443 va a Padova, sede dello Studio (Università laica) di cultura aristotelica, averroistica e fisico-scientifica, con 
particolare interesse per l’antico e per epigrafi, dove rimase per 10 anni: 

-Monumento equestre a Erasmo da Narni (il Gattamelata) in Piazza del Santo, Padova (1443-53), bronzo, marmo, pietra. 
Fu un condottiero per il papa e Venezia, morto nel 1453, è un cenotafio (monumento funebre dove non è seppellito il 
defunto), riferimento alla statua romana di Marco Aurelio (176 d.C.) in bronzo dorato ora ai musei capitolini di Roma, in 
cui manca l’espediente della palla che blocca il movimento del cavallo, qui usato da Donatello. E’ monumentale e 
idealizzato ma dinamico grazie allo scarto laterale della testa e del gesto che indica la direzione verso un punto lontano. 
-Altare di S.Antonio (1446-8) marmo, sacra conversazione tridimensionale con la Vergine al centro alzatasi dal trono per 
mostrare il bambino. Nei rilievi del basamento sono raffigurati i miracoli del santo, con ampie folle, nel Miracolo del 
cuore dell’avaro è dinamica con orature e argentature ora ossidate sulle architetture classicheggianti e complesse. Il 
santo non può essere sepolto in un luogo consacrato perché privo di cuore, viene ritrovato a sinistra in uno scrigno con 


i suoi averi. Nella Deposizione, rilievo in pietra di Nanto e pietre dure, la scena è affollata e non c’è quasi lo sfondo, forte 
espressività. 

-Maddalena penitente (1453-5) legno, Opera Duomo Firenze, sfigurata per la pena, espressiva e drammatica, fu dipinta 
con pittura e stoppa nei capelli per maggiore realismo. 

Ricordiamo anche la Maddalena di Desiderio da Settignano (1430-64) per la Chiesa di S.Trinita (1455) con linee 
decisamente più morbide e accurate. 

Fra i suoi aiuti padovani Bartolomeo Bellano, ispirato ancora al tardogotico, nell’Armadio delle reliquie di S.Antonio o 
nelle formelle di bronzo per la recinsione del coro c’è una decorazione ridondante ma composizioni essenziali che si 
focalizzano sul fulcro emozionale dell’episodio. 

Francesco Squarcione (1397-1468) nella cui bottega insegnava il mestiere e l’amore per l’antico e sfruttava artisti, 
legato al tardogotico e alla linea definita, influenzato da Donatello. 

-Madonna con Bambino (1455) Berlino, festoni con fiori e frutta, linea tagliente, panneggi esasperati, colori intensi. 

Tra i suoi allievi Carlo Crivelli (Polittico Montefiore nella Collegiata di S. Sofia con S. Caterina, Pietro e Maddalena con 
fondo oro, luce decisa e particolari precisi, e la Pietà del 1485 ora a Boston nel Museum of Fine Arts) e lo Schiavone, 
attivi in area adriatica: -Madonna con bambino e angelo, Baltimora 

-Adorazione dei Magi (1547) Pinacoteca Ambrosiana Milano, torsione della colonna che spinge anche i corpi, pennellate 
larghe e fluide, maniera antinaturalistica. 

-Salone Libreria Marciana (1556) Venezia, tondo allegorico perii soffitto che vince la sfida con altri artisti con 
l’approvazione di Tiziano. 

Andrea Schiavone 1545 

Andrea Mantegna (1431-1506) formatosi presso lo Squarcione. 

-Affreschi Cappella Ovetari, Padova, Storie di S.Giacomo (1448-57), Chiesa degli Eremitani, prospettiva e stile 
antiquario, distrutto nei bombardamenti del 1944, ma abbiamo foto degli anni ’30 e ’40 e copie, con armature, costumi 
e architetture romaneggianti, simili a quelle del Miracolo dell’avaro di Donatello con volta a botte cassettonata, per 
maggiore accuratezza storica e monumentalità, il santo guarisce uno storpio, e c’è un uomo con uno scudo simile al 
S.Giorgio donatelliano. Del Martirio di S.Cristoforo abbiamo una copia anonima ora al museo Jacquemart-André a 
Parigi, la figura del santo è grande rispetto alla colonna con le frecce, come S.Sebastiano, poi verrà decapitato. Fregi 
decorativi di stampo dello squarcione, dinamismo donatelliano. 

-Polittico di S.Luca (1453) olio su tavola, Brera Milano, arcaico, fondo oro a scomparti divisi, anche se c’è unità 
organizzativa spaziale, i santi sembrano comunicare. 

-S.Eufemia (1454) tempera a colla su tela, Capodimonte Napoli, a grandezza naturale in un arco col nome inciso in 
capitali romane dorate, decorazioni squarcionesche, palma in mano e simboli del martirio, vista dal basso 
rigorosamente prospettica. 

-Pala di S.Zeno (1457-9), Chiesa di S.Zeno a Verona, tempera su tavola, cornice lignea dipinta d’oro fu disegnata dallo 
stesso Mantegna, influenze di Giovanni Bellini, avendo sposato la sorella Nicolosia nel 1454. Fu smontata durante le 
campagne napoleoniche in Francia, poi riportata tranne la predella, di cui abbiamo solo una copia. Sacra conversazione 
in un portico, simile a quello reale creato da Donatello per il fondo del coro, stampo illusionistico tra cornice e dipinto, 
con festoni decorativi che continuano e architetture decorate a grisaille di putti e bassorilievi, unione tra luce e colore. 
L’attuale predella sono copie ottocentesche (orazione nell’orto, crocifissione, resurrezione). 

-Orazione nell’orto (1455) tempera su tavola, N.G. Londra, soggetto uguale al cognato Bellini, e simile alla predella della 
Pala di S.Zeno, sfondo con una città ideale di Gerusalemme ma con elementi romani e veneziani, albero secco con 
avvoltoio è preludio della morte di Cristo. 

-Presentazione al tempio (1455), tempera su tavola, Berlino, stesso soggetto di Beato Angelico, G.d.Fabriano e Bellini, 
ma con una cornice che la oggettivista a cui i personaggi si affacciano come parapetto, creando continuità con la 
realtà, si autoritrae con sua moglie Nicolosia. 

-Ritratto del cardinale Ludovico Trevisan (1460), tempera su tavola, Berlino, 3/4, fondo scuro e precisa resa 
fisiognomica. 

-Madonna con Bambino (1480) bulino per lo Studiolo di Isabella d’Este, ora a Vienna. 

-Vizi cacciati da Minerva (1502) tempera su tela, Louvre Parigi, per lo Studiolo di I.d’Este, capacità tecniche e stilistiche 
ma sempre arcaiche per i gusti di Isabella. 

-Lamento sul Cristo morto (1475) tempera su tela, Brera, punto di vista nuovo frontale sui genitali, steso, controverso. 
Corpo naturalistico violaceo, realismo delle ferite, citazioni di Carracci e P.Paolo Pasolini, salma fotografata di Che 
Guevara (di Freddy Alborta). 

-Cristo in pietà sorretto da 2 angeli (1488) tempera su tavola, Copenaghen, poco naturalismo, sarcofago antico romano. 





-Madonna della vittoria, Mantova, Francesco Gonzaga in ginocchio cori 
-Parnaso (1497) tempera su tela, Louvre, per lo Studiolo della moglie Isabella d’Este, tema mitologico-allegorico. 


Nel 1446 Luca e Andrea della Robbia creano 5 tondi di terracotta invetriata con le immagini dello Spirito Santo e delle 
Virtù Cardinali sul soffitto in piastrelle policrome della Cappella funebre del Cardinale di Portogallo, progettata da 
Antonio Manetti a Firenze. Il Monumento funebre fu creato da Antonio Rossellino in marmo con elementi decorativi 
classici (putti che creano un sipario), e simbolici (unicorno simbolo di verginità). 

-Madonna col Bambino in una nicchia (1460) terracotta invetriata, una al Museum of Fine Arts Boston e un’altra al 
MoMa, di Luca d.R., economica, durevole e riproducibile per le botteghe, come quella di Ghiberti. 

Nanni di Banco (1385-1421) 

-San Luca, rispetta il piano della nicchia, modello classico più composto. 

-4 santi coronati (1412-16) marmo, nicchie Orsanmichele, sfrutta la profondità cilindrica della nicchia, non solo illusoria, 
riferimenti classici, solenni. 

MasaccioJ Tommaso di ser giovanni di mone cassai (1401-1428 Roma) non solo allievo ma collaboratore di 

Masolino da Panicale, Tommaso de Cristoforo (1383-1440): 

-Madonna di Palazzo Vecchioni 423), contorni fluidi, (proporzioni allungatei colori armoniosi, corpi brunelleschiani. 

-Storie del Battista, Battistero di Castiglione Olona, Varese|l435) 

-Storie di Maria, Collegiata di Castiglione Olona, pittura di pura decorazione, figure allungate, colori irreali, 
un’involuzione gotica. La struttura fu voluta dal prelato, insegnante di legge e intellettuale Branda Castiglione (nato nel 
1360) insieme alla chiesa, alla scuola e alla Villa. 

Masaccio dal 1422 incontra Brunelleschi e Donatello, aveva studiato Giotto, la nitidezza spaziale e la resa volumetrica 
dei corpi. 

-Trittico di S.Giovenale, tempera su tavola, Museo di Masaccio, trono proiettato in avanti, istanze tardogotiche, resa dei 
corpi però realistica e plastica. 

-Sant’Anna metterà (1424) tempera e oro su tavola, Uffizi Firenze, collaborazione. Masaccio dipinge la Vergine, il 
Bambino e l’angelo reggicortina a destra con un’innovativa resa dei volumi, col ginocchio sotto il panneggio 
naturalistico e organico e tratti fisionomici naturalistici, al contrario di Gentile che dipingeva i volti in modo 
convenzionale anche sul chiaroscuro, e di Masolino che crea figure poco plastiche. Composizione triangolare, si pensa 
che il basamento e la mano (sembra quella di A.da Messina) di s.Anna siano di Masaccio per l’approccio prospettico. 
-Polittico di Pisa (1426), tempera su tavola su fondo oro, Capodimonte Napoli, per ser Giuliano di Colino degli Scarsi 
per la Chiesa del Carmine a Pisa, con impianto ancora medievale. 

La cimasa (parte più alta) raffigura la Crocifissione, il volto copre il collo per la posizione in cui si trova lo spettatore, la 
Maddalena di spalle a braccia aperte disperata sfonda lo spazio. Nella predella l’Adorazione dei Magi è di profilo, gusto 
semplice con plasticità donatelliana. 

-Ciclo di affreschi Cappella Brancacci, Chiesa di S.Maria del Carmine, Firenze (1424), per Felice Brancacci (parenti di 
Palla Strozzi), ricco mercante di sete, in memoria del padre Pietro, si sviluppa in 2 registri, con tema della salvezza e 
delle storie di S.Pietro, unico punto prospettico e unità cromo-luministica aldilà della cronologia delle scene dall’antico 
al nuovo testamento, mentre sulla volta gli Evangelisti. Masolino abbandonò per andare in Ungheria dal 1427, poi alla 
morte di Masaccio e all’esilio dei Brancacci e la presa del potere dei Medici, furono abbandonati e completati solo nel 
1481 da Filippino Lippi e nel 1460 i frati Carmelitani distrussero l’affresco del martirio di Pietro per mettere una tavola 
duecentesca della Madonna del Popolo, poi nel 1700 venne ricostruita la volta e ridecorata ad affresco, distruggendo 
l’originale, e nel 1781 un incendio annerì la croma generale, riportata alla luce solo dopo il recente restauro. 

I due artisti cercarono di unificare i due stili personali lavorando ai raccordi agli angoli delle pareti insieme, guardando le 
sinopie (disegni preparatori sull’intonaco) di affreschi perduti e mantenendo costante l’ingabbiatura architettonica. 

Nel Peccato Originale di Masolino sono morbide e ben proporzionate ma non occupano uno spazio concreto, 
chiaroscuro non da luce definita e volti inespressivi. 

Nella Cacciata degli Progenitori di Masaccio poggiano saldamente sul terreno con ombre proiettate da una luce 
violenta, anatomie precise e forte espressività. Èva ricorda una Venere Pudica classica nel coprirsi il corpo, foglie messe 
in epoca della Controriforma. 















































Nella Resurrezione di Tabitaje la guarigione dell’infermo Masolino non arriva al linguaggio rinascimentale nonostante la 
prospettiva e gli inserti classicheggiante con episodi dispersivi. I tÉÉfcgifl fobienti al centro prospettico con vesti 
decoraté.ta]rdci^pG^SÌcontem poran eità). 

Masaccio nel Tributo unifica 3 episodi diversi con al centro prospettico Cristo, Pietro ripetuto 3 volte con stessi abiti di 
Masolino, aureole più plastiche. Riferimento politico: tassa a Firenze molto criticata. 

Nella Distribuzione dei beni e San Pietro risana gli infermi con la propria ombra l’ambientazione è quella urbana della 
Firenze del 1400, con figure concrete e realistiche. Intento dei carmelitani di elogiare il Papa per un avvicinamento 
politico. 

Nel Battesimo dei neofiti i corpi sono muscolosi e plastici, uomo tremante nudo naturalistico. 

-Trinità (1426-8) affresco, S.Maria Novella, Firenze. Architettura bruneschelliana con volta a botte cassettonata con 
rosoni violentemente scorciata che stupì Vasari (“sfonda il muro”), punto di fuga coincide col punto di vista 
dell’osservatore a cui si rivolge anche il gesto di Maria. Composizione a doppio triangolo con vertice Dio (unico a non 
seguire le regole prospettiche) e Cristo. I committenti (Lenzi) sono grandi come i santi, e in basso c’è un sepolcro con 
scheletro (memento mori), simbolo di vanitas. 

-Crocifissione di S.Pietro (1426), tempera su tavola, Musei Statali Berlino, riprende una scena del ciclo, scena 
triangolare e simmetria. 

Michelozzo (1396-1472) scultore e architetto ispirato al gotico fiorentino e a Brunelleschi. 

-Chiesa di S.Francesco al Bosco (1427) 

-Chiostro della Chiesa di S.Annunciata a Firenze (1444), aula unica fiancheggiata da cappelle con decorazione ridotta. 
-Ville di Trebbio, Cafaggiolo, Fiesole, Careggi, a Firenze per i Medici (1427-57) extraurbane in campagna per 
l’agricoltura. 

Giuliano da Sangallo: Villa di Poggio a Caiano (1480) per Lorenzo il Magnifico, basamento di arcate con terrazza con 
timpano ionico, salone con volta a botte e ampio salone rettangolare. 

Filippo Lippi (Firenze 1406- Spoleto 1469) fu un monaco ma scappa e sposa una monaca (L.Bucchi) 

-Madonna dell’umiltà (1430) Musei civici del Castello Sforzesco, Milano, impronta masaccesca nelle forme plastiche e 
naturalezza delle espressioni donatelliana. 

-Madonna di Tarquinia (1437), Galleria nazionale d’arte antica Roma, plasticità di Masaccio e scorcio donatelliano con 
attenzione alla luce e all’ambiente, particolari dettagliati fiamminghi. 

-Pala Barbadori (1438), tempera su tavola, Louvre Parigi, Madonna con bambino e santi in composizione simmetrica, 
importanza linea di contorno esaltata dalla luce. 

-Annunciazione (1441) tavola, S.Lorenzo Firenze, cornice priva di decorazione come una finestra (ideale albertiano di 
quadro) con architetture bruneschelliane di sfondo. 

-Affreschi per il Duomo di Prato (1452), nella Nascita di S.Stefano le figure umane e gli scorci architettonici creano 
dinamismo, con vari punti di fuga e chiaroscuro. 

-Madonna con bambino (1442), Palazzo Medici-Riccardi, forte empatia ed espressività dei gesti umani. 

-Madonna con bambino e due angeli (1460), Uffizi Firenze, naturalismo e maternità, forse Lucrezia Buchi fu la modella, 
scorcio su paesaggio quasi da vinciano spigoloso (come la vergine delle rocce), trasparenza del velo botticelliana. 
-Tondo Bartolini (madonna con bambino del melograno, simbolo di abbondanza e fertilità, nascita vergine e incontro tra 
Gioacchino e Anna), tempera su tavola (1452), Galleria Palatina, Palazzo Pitti Firenze. Il formato circolare è più aperto e 
in comunicazione con la realtà, architettura scandisce i piani fisico-narrativi e cronologici. 

-Banchetto di Erode (1452-64), affresco, Cappella maggiore del Duomo del Prato, danza di Salomè e testa di G.Battista, 
scene multicronologiche unitarie con Salomè ripetuto 3 volte, centro-sinistra-destra, con pavimento a quadroni come 
Donatello. 

Andrea del Castagno (1421-57) formato da Masaccio e Donatello. 

-Ultima cena, Cenacolo di S.Apollonia (1447) affresco, Firenze. Nuova iconografia di Giuda dall’altra parte del tavolo, 
riquadri marmorei pittorici colorati, prospettiva precisa, forti chiaroscuri, fisionomie realistiche ed espressive. 

Nel registro superiore la Deposizione, Crocifissione e Resurrezione all’aperto con luce cristallina. 

-Ciclo di uomini e donne illustri, Villa Carducci, accentua i valori espressivi e gli scorci. 


Committenze: Este (Ferrara), Gonzaga (Mantova), Malatesta (Rimini), Montefeltro (Urbino) 













Leon battista Alberti (Genova 1406- Roma 1472) 

Formatosi a Padova, Bologna e Roma (cultore dell’antico) arriva nel 1434 a Firenze dopo l’esilio di famiglia. L’artista 
diviene un intellettuale a tutto tondo: 

-De pictura (1435) trattato sulle tre arti maggiori tecnico ed estetico 
-De re aedificatoria (1450) edilizia ed architettura 

-De statua (1464) proporzioni umane classiche, canone di Policleto a chiasmo). 

-Facciata Chiesa di S.Maria Novella, Firenze (1458-78) rimasta incompiuta, specifiche proporzioni matematiche con 
modulo quadrato, tipico Romanico fiorentino. Ordine inferiore con portale e ampio fregio, ordine superiore con rosone e 
timpano. Bicromia marmi bianchi e verdi. 

-Tempio malatestiano (1453) Rimini, involucro marmoreo che ricopre l’edificio precedente, unico ordine con timpano, 
portale con 2 colonne e timpano, incompiuta. Modelli classici come i templi latini (basamento) e arco di trionfo di Rimini. 
Una medaglia di Matteo de’Pasti ritrae il progetto originale con una calotta emisferica come il Pantheon. 

-Città ideale (anonimo 1480) forse lui, tempera su tavola, Galleria nazionale delle Marche, Urbino, prospettiva scientifica 
brunelleschiana, edificio circolare (ricorda il Pantheon) simmetrico, punto di fuga corrisponde alla porta (prospettiva 
artificialis) 

-Palazzo Rucellai (1450-60) Firenze, per Giovanni Rucellai, facciata con bugnato liscio, ampie finestre con lesene di 
diverso ordine di ispirazione classica, effetto di chiaroscuro 

-Tempietto del Santo Sepolcro, S.Pancrazio Firenze, proporzioni classiche con rapporto aureo nelle forme geometriche 
delle tarsie, inducono a meditare sulle verità di fede. 

Jacopo della Quercia (Siena 1374-1438) 

-Fonte battesimale del Battistero di Siena (1416-34) insieme a Donatello e Ghiberti per gli Operai del Duomo, con 
nicchie con profeti e una statua del Battista, vasca esagonale con le facce ornate da rilievi di bronzo dorato. 
Nell’Annuncio a Zaccaria manca coerenza prospettica, le figure non abitano l’ambiente ma sono vitali con forti 
panneggi. 

-Fonte Gaia in piazza del Campo (1418), oggi sostituita con una copia ottocentesca, sui pilastri le storie della Genesi, 
profeti a mezzo busto, l’architrave con storie dell’infanzia di Cristo, la lunetta con la Vergine e due santi, le Virtù (Acca 
Larenzia o Liberalità, nudo naturalistico a tutto tondo. 

11 1400 Fiammingo 

Oltre alla nascente borghesia di banchieri e commercianti, le corti di Filippo II l’Ardito e di Filippo il Buono portano una 
svolta nell’arte in Borgogna. Rapporto più intimo e personale con Dio, visione meno antropocentrica quasi panteista, 
natura e uomo sullo stesso piano. Prospettiva non centrale, ma policentrica, resa minuziosa e maniacale del dettaglio 
(arte minatoria) e velature di colore-luce traslucide (pittura a olio, già conosciuta dai trattati di Teofilo del 1100), 
importanza al paesaggio. 

Jan van Eyck (1390-1441) 

-Miniature delle Ore di Torino dell’Aja per Giovanni di Baviera (1424), Nascita del Battista, 

((Mese di Giugno dei Limbourg (dove si è formato), dove le figure non abitano l’ambiente, nonostante i particolari 
definiti)). 

Jan usa la luce per unire figure e spazio, crea una forte profondità, tranne nelle bordure decorate in modo piatto. 

Usa le velature di pittura a olio per definire le superfici. 

-Madonna del cancelliere Rolin (1435) olio su tavola, Louvre, il committente nel dipinto adora la Vergine con luce diffusa, 
architettura dettagliata, sculture con storie della Genesi, sullo sfondo l’artista con l’assistente, profondità spaziale ma 
non scientifica, figure troppo grandi. 

-Madonna del Canonico van der Paele (1436) olio su tavola, Bruges (città esportatrice di tessuti pregiati), la Vergine 
scambia un pappagallo (purezza) col bambino, sculture di Caino e Abele sul trono, attenzione fisicità e fisiognomicità. 
Sull’armatura di S.Giorgio si riflettono la madonna e il bambino. 

-Polittico dell’agnello mistico (1432) olio su tavola, Cattedrale di S.Bavone, Gand. Struttura con sportelli che si aprono, 

12 tavole, tema della redenzione, committenti in preghiera all’esterno, statue dipinte di santi e architetture a grisaille, 
Adamo ed Èva ai lati all’interno più concreti nei particolari di Masolino e Masaccio. 

Fu iniziato dal fratello Hubert, Durer ne sarà ispirato. 

-Ritratto dei coniugi Arnolfini (1434) olio su tavola, National Gallery Londra, commissionato dal commerciante lucchese 
di Bruges Giovanni Arnolfini mentre giura fedeltà matrimoniale alla moglie (simboli coniugali cane, candela), con una 








veridicità che quasi attesta l’avvenimento (firma del pittore, JvE fu qui, sopra lo specchio che lo ritrae con un altro 
testimone). Usa 4 punti di fuga per coinvolgere anche lo spettatore. 

Maestro di Flemalle (1375-1444) 

-Annunciazione del Trittico di Mèrode (1430), olio su tavola, Moma NY, episodio sacro in ambiente quotidiano e 
borghese con veduta urbana contemporanea, preciso chiaroscuro e luce forte, figure monumentali. 


Rogier van der Weyden (1400-64) formato a Campin, personaggi emotivi, ma composti, colori freddi. Nel 1449 per il 
Giubileo viaggia in Italia diffondendo l’arte fiamminga. 

-Deposizione (1435), Museo del Prado Madrid, per la Cappella della confraternita degli Arcieri di Lovanio, Maria svenuta 
assume la stessa posa del cristo morto, creando empatia, fondo oro atemporale, dettagli tessuti. Figure simmetriche a 
due a due, colori brillanti. 

-Deposizione (1450), olio su tavola, Uffizi Firenze, apertura rettangolare del sepolcro, composizione giù affollata e 
complessa, sguardi d’angoscia, particolari dettagliati. 

-Trittico di S.Giovanni battista (1454) olio su tavola, Berlino, nascita, battesimo, decapitazione, architetture gotiche 
(grisaille) che si ripetono come una sceneggiatura teatrale. 

-Ritratto di donna (1460) olio su tavola, National Gallery Londra, posizione 3/4 innovativa, più introspettiva, velo 
trasparente. 

L’umanista Bartolomeo Facio al servizio di Alfonso d’Aragona a Napoli scrisse che Jan e Rogier erano i più grandi fra i 
fiamminghi al pari di Gentile e Pisaneiio. 

Hans Memling (1430-1494) 

-Scene dalla Passione di Cristo (1470) olio su tavola, Galleria Sabauda Torino, scene continue da sinistra in alto fino alla 
Crocifissione, punto di vista non centrale, la città santa è Bruges. 

-Trittico del Giudizio Universale (1473), olio su tavola, Danzica 

-Trittico del matrimonio mistico di S.Caterina (1479) olio su tavola, Bruges, particolare tessuti, tappeti e arazzi. 

Petrus Christus (1410-1475) 

-Ritratto di giovane donna (1460), Berlino. 

A Siena Sassetta dipinge la predella con le Esequie di S. Francesco con architetture e forme classicheggianti, armonia 
cromatica dei blu e rosa con toni grigi. Nel Polittico della Madonna della neve le figure hanno una cristallina volumetria 
con semplificazione geometrica e colori cangianti. 

Domenico di Bartolo, scultore e pittore, nell’affresco della Limosina del vescovo (1440) nello Spedale di S.Maria della 
Scala a Siena, crea un’architettura prospettica con elementi antichi e molteplici decorazioni e scene. 

Paolo Uccello, Paolo di Dono (1397-1475) 

Vasari ne elogia l’uso scientifico della prospettiva, formatosi a Firenze presso il Ghiberti, stile ancora tardogotico. 

-Storie della Genesi (1425), affresco, Chiostro Verde di S.Maria Novella, impianto geometrico e monumentalità. Dopo 
Venezia riprende con le Storie di Noè con punti di fuga incrociati, figure senza proporzionalità, effetto onirico. 

-Mosaici per la Facciata di S.Marco, Venezia (1430) 

- Trittico Battaglia di S.Romano (1456), tecnica mista su tavola, Uffizi, per Cosimo de’Medici, tono fiabesco, prospettiva 
naturali (più punti di vista) 

-Caccia Notturna (1470), Oxford, attenzione ai dettagli (tardogotico) e non alla composizione, fra i primi notturni della 
storia dell’arte, prospettiva solo cromatica e dinamica della direzione delle bestie. 

-S.Giorgio e il drago (1456) olio su tela, National Gallery Londra, toni fiabeschi, prospettiva ma corpi senza ombre e privi 
di consistenza. 

Filarete (1400-1469) Formatosi presso Ghiberti. 

-Battenti di bronzo per la Porta di San Pietro, Vaticano (1445) cultura antica (Pantheon), non formelle ma divisioni più 
grandi (a sinistra Cristo, s.Paolo e il suo martirio, a destra la Vergine, S.Pietro e la sua crocifissione) separati da piccoli 
fregi con episodi di papa Eugenio IV, profili di imperatori tratti dalla medaglistica e figure delle Metamorfosi di Ovidio, 
decorazioni di acanto. 
































Jacopo Bellini (1396-1490) Venezia , cultura bizantina, tardogotica e antiquaria, allievo di Gentile da Fabriano, conobbe 
Alberti. 

-Album di disegni di bottega (1450), uno a Londra e uno a Parigi, importanza al paesaggio, uso della prospettiva 
centrale ma architetture gotiche con decorazioni classiche come monete, archi a tutto sesto. 

-Icone frontali di madonne. 


Cappella Caracciolo in S.Giovanni a Carbonara a Napoli: di Andrea da Firenze, funerario (1427) per Sergianni 
Caracciolo, amante della regina Giovanna, pianta centrale, spazio cilindrico con costoloni interni, esternamente prisma 
ottagonale con contrafforti. Tufo giallo, marmi policromi, pavimento in maioliche colorate, pareti affrescate da Leonardo 
da Besozzo (Storie della Vergine) e Perinetto da Benevento (Storia di vita eremitica). 

1454 - Pace di Lodi, Italia divisa in 5 stati. 

Napoli unisce cultura fiamminga e mediterranea, Firenze si arricchisce nello stile ornato, Donatello porta a Padova e in 
giro la cultura fiorentina dal 1443, Roma torna sede papale con Niccolò V dove si incontrano artisti diversi. Ricordiamo 
Donato de’Bardi nel trittico della Madonna dell’umiltà e nella Crocifissione di Savona unisce luce e colore fiamminghi 
con la cultura tardogotica lombarda, similmente a Zanetto Bugatto presso la corte degli Sforza, formatosi da Rogier vd 
Weyden, e Carlo Braccesco con aggiunta della cultura mediterranea e provenzale. 

A Napoli sotto Renato d’Angiò (1442) il Maestro dell’Annunciazione di Aix (Bertolomie d’Eyck) crea un Trittico ora 
smembrato, con forte plasticismo del modellato e luce intensa. 

Colantonio (1420-1460) attivo a Napoli da angioina ad aragonese. 

-San Gerolamo nello studio (1445), Capodimonte, per la Chiesa di S.Lorenzo, affine al maestro dell’Annunciazione, 
attento al particolare e al volume, fiammingo con filtro spagnolo. 

-S.Francesco consegna la regola (1445), Capodimonte, maioliche azulejos aragonesi e pieghe rigide iberiche. 

-Polittico di S.Vincenzo Ferrer (1456), Chiesa di S.Pietro Martire, con il santo protagonista centrale e architetture 
gotiche. 

A Firenz Cosimo de Medici predilige uno stile sobrio ma eloquente, istituì l’Accademia Platonica per studi intellettuali, 
Piero più ornato e prezioso come una vera aristocrazia. Nella Cappella di Palazzo Medici l’affresco dell’Adorazione dei 
Magi di Benozzo Gozzoli (1459) in cui sono presenti anche i committenti in vesti sfarzose. Nella collezione dei Medici 
c’era un S.Gerolamo di Van Eyck e il Ritratto di giovane donna di Petrus Christus. 

Verrocchio, Andrea di Francesco di Cione (1435-88) 

-Sepolcro di Piero e Giovanni de’Medici (1472), Sacrestia Vecchia di S.Lorenzo, vasca in porfido, medaglione centrale di 
serpentino verde, zampe bronzee con foglie d’acanto, inquadrata in un arco ornato con motivi vegetali, la grata bronzea 
finge una corda intrecciata che crea effetti di contrasti di luce e ombre. 

-David (1472-5) bronzo, museo del Bargello, l’eroe cristiano è un paggio di corte adolescente in una posa elegante con 
espressione spavalda. 

-Monumento a Bartolomeo Colleoni (1479) bronzo, Campo S.Giovanni e Paolo, Venezia, incompiuto perché muore, più 
dinamico del Gattamelata di Donatello, rotazione del busto. 

-Battesimo di Cristo (1475-8) olio e tempera su tavola, Uffizi, l’angelo in basso a sinistra e del paesaggio di sfondo è di 
Leonardo con tecnica dello sfumato. 

-Dama col mazzolino (1475-80), marmo, museo del Bargello Firenze, Leonardo studiò le mani con disegni a punta 
d’argento, ora al Windsor Castle. 

-Putto con delfino (1479), bronzo, Palazzo Vecchio, Firenze, ripreso nella sinuosità del corpo e nelle mani in alcuni 
schizzi da Leonardo. 

Domenico Veneziano, Domenico di Bartolomeo (1410-1461) formato a Venezia, Firenze e Roma con Gentile e 
Pisanello. 

-Adorazione dei Magi (1440) tempera su tavola, Staatliche Museen Berlino, circolare, ma di profilo, eleganza 
tardogotica, concretezza di spazi e volumi, commissionata da Piero de’Medici. Il cavallo di retro ricorda quello di 
Pisanello nell’affresco di S.Giorgio a Verona. 

-Affreschi di S.Egidio con Piero della Francesca. 

-Pala di S.Lucia dei Magnoli (1445) tempera su tavola, Uffizi Firenze, colori chiarissimi pastello impregnati di luce. Nella 
Sacra Conversazione abbiamo un loggia con 3 punti di fuga, il candore del volto di S.Lucia fa contrasto col verde dello 
sfondo. 






































-Annunciazione (1445), Cambridge, toni rarefatti e ariosi con colore rosa luminoso, composizione a 5 blocchi rigorosa, 
simmetrica e prospettica, tranne per la Madonna nel blocco 5. 

Andrea Pollaiolo (1431-98) avrà una delle botteghe principali di Firenze. 

-Apollo e Dafne (1460) National Gallery Londra, ambientazione paesaggistica dettagliata con corsi d’acqua e giochi 
d’ombre. 

-Ercole e Anteo (1475) bronzo, museo del Bargello, per Lorenzo, linea morbida e anatomie precise. 

-Danza di nudi (1474) affresco Villa della Gallina ad Arcetri, linea di contorno precisa, ispirazione dalla pittura vascolare 
antica. 

Tarsie lignee: legni misti, decorazioni geometriche, architetture in prospettiva, vedute di città in trompe d’oeii, pian piano 
simile alla pittura con narrazioni complesse, descritto da Vasari come puro virtuosismo artigianale. Ricordiamo le opere 
di Gianfrancesco Capoferri (1532) su disegni di L. Lotto per S.Maria maggiore a Bergamo (Storie di Noè). 

A Urbino Giusto di Gand crea La comunione degli apostoli, Pala della compagnia del Corpus Domini (1474), olio su 
tavola, Urbino Gaiieria Nazionale delle Marche, con Cristo fulcro fondante della nuova chiesa, angeli e il duca Federico 
da Montefeltro e cortigiani, con predella di Paolo Uccello. 

Piero della Francesca (1415-92) nato a Borgo S.Sepolcro (Arezzo), formatosi a Firenze da D.Veneziano e Beato 
Angelico, ispirato da Masaccio, Brunelleschi e studia i fiamminghi a Roma, dove incontra A.da Messina. 

-De Perspectiva Pingendi, trattato sulla prospettiva, elemento fondamentale insieme al disegno e al colore per la pittura, 
De quinque corpibus regularibus e De abaco, manuale di calcolo. 

-Battesimo di Cristo (1450), tempera su tavola, National Gallery Londra, in origine parte di un trittico, volumi plastici di 
masaccio, colori luminosi di angelico e veneziano, layout geometrico di due quadrati sovrapposti sormontati da un 
semicerchio, il centro coincide con la colomba e con la testa di Cristo, l’albero divide la tavola secondo le proporzioni 
auree. La figura che si spoglia si ispira a Masaccio per il realismo (battesimo neofiti). I tre angeli sono simbolo della 
trinità o della concordia tra chiese d’oriente e occidente dal concilio di Firenze del 1439. 

-Polittico della misericordia (1444-1464) olio e tempera su tavola, Museo civico S.Sepolcro, la committenza gradiva un 
gusto arcaico tardogoticheggiante, con fondo oro e riquadri separati, ispirato al Polittico di Pisa di Masaccio ma senza 
profondità spaziale. La madonna al centro apre il mantello accogliendo i fedeli, composizione simmetrica e rigorosa. 
-Madonna del parto (1455) affresco, Cappella del cimitero Monterchi, simmetria geometrica, naturalismo, usa lo stesso 
cartone per i 2 angeli reggitenda specularmente con colori uguali-opposti. Nella tenda del padiglione con ricami a 
melograno (simbolo di passione) alluderebbe alla decorazione dell’arca dell’alleanza dell’esodo, di cui Maria è nuovo 
simbolo tramite Gesù, incarnazione della promessa di Dio fatta al suo popolo. 

-Storie della Croce (1452-9) affreschi, Chiesa di S.Francesco ad Arezzo per la famiglia Bacci, non in successione 
cronologica ma con corrispondenze simmetriche compositive, riguardo la Leggenda aurea. I primi 2 registri sono 
rettangolari, poi a cunetta. Nell’Incontro tra Salomone e la Regina di Saba che riconosce il legno e lo adora, la ricchezza 
delle vesti è fiamminga e la stoffa è ricca di velature, usa lo stesso cartone speculare per le 2 donne, una frontale, una di 
profilo. Nel Sogno di Costantino la scena è notturna, prima della battaglia di Pontemilvio dove sconfiggerà Massenzio, 
ha in sogno la visione della croce che lo convertirà, composizione rigorosa, l’angelo ha in mano la croce. Nel 
Ritrovamento e prova della vera croce, dopo aver provato 3 croci solo quella di Cristo risusciterà un cavaliere, con 
architettura sullo sfondo che cita il Tempio malatestiano di Alberti. 

-Flagellazione (1460) tempera su tavola, Galleria nazionale delle Marche, Urbino, tavola divisa in due con rapporto 
aureo, colori luminosissimi e contrasti, significati simbolici teologici (Nel 1459 al Concilio di Mantova si incontrano le 3 
religioni: islam, cristianesimo e paganesimo/ebraismo) o di attualità (Antonio da Montefeltro consigliato da 2 ministri che 
avrebbero provocato rivolte che lo avrebbero portato alla morte come i flagellatori). Loggiato in prospettiva, capitelli 
corinzi, fregi, soffitto a cassettoni brunelleschiani e pavimento a quadroni classici. 

-Resurrezione (1450-63) affresco, Museo Civico, punto di vista ribassato, composizione triangolare. 

-Ritratti di Federico da Montefeltro e Battista Sforza (1465), olio su tavola, Uffizi, coniugi di profilo ufficiale, come 
Pisanello, matrice medaglistica romana, Federico non aveva un occhio, con sfondo paesaggistico unico, metafora del 
matrimonio, influenze fiamminghe (fiume con barche). 

-Madonna di Senigallia (1470), Galleria nazionale delle Marche, Urbino, chiarezza compositiva, staticità ed equilibrio, 
anche se non simmetrico, sfondo ispirato agli interni del Palazzo di Urbino, con una finestra che fa entrare la luce. 
-Sacra conversazione, o Pala di Brera (1472) Pinacoteca di Brera, Milano, per celebrare la nascita del figlio Guidobaldo 
di Federico e Battista, architettura classica solenne e composizione geometrica con centro l’uovo di struzzo, simbolo di 
resurrezione e il corallo rosso al collo del bimbo, in posa non naturalistica, richiamo al sangue e alle ferite. ^^^^Bdi 














Federico di ispirazione fiamminga. La pala risulta tagliata, si notano ancora le colonne laterali, parte di un arco in 
controluce che avrebbe incorniciato la scena. 

Giovanni Santi, padre di Raffaello, seguirà lo stesso schema compositivo per la sua Madonna con bambino, santi e 
donatore (1489) per la Cappella Oliva del convento di Montefiorentino, senza però la stessa luce e equilibrio, mentre 
Bartolomeo della Gatta nella sua Assunzione della Vergine (1470), Museo Diocesano di Cortona, riprende la luce e la 
gamma cromatica squillante. 

Il Palazzo ducale di Urbino, sotto Federico da Montefeltro, che nel 1445 aveva fatto unire i due colli tramite il Palazzo 
della Jole, fu commissionato a Luciano Laurana e a Francesco di Giorgio (Martini) dal 1472, per trasformarlo in una 
sede amministrativa e di rappresentanza. Il Cortile è il cuore, con decorazione sobria, porticato ad arcate con un piano 
superiore dove delle finestre architravate sono intervallate da lesene, mentre la Facciata dei Torricini rende il palazzo 
riconoscibile e prestigioso, richiamando la struttura dell’arco di trionfo, con due torri cilindriche che inquadrano 3 logge 
sovrapposte. L’intera struttura è ruotata verso ovest, in asse con la strada che porta a Roma, omaggio ai rapporti col 
Papato. Lo Studiolo, il cui arredamento è perduto, ha un soffitto a cassettoni, un fregio con 28 ritratti di uomini illustri e 
tarsie lignee con effetti di trompe d’oeil di Baccio Pontelli. 

Francesco di Giorgio Martini (1439-1501) senese. 

-Deposizione (1477) bronzo, Chiesa di S.Maria del Carmine, Venezia, eseguita a Urbino da commissione ducale. 

-Chiesa di S.Bernardino (1491) a Urbino, legata ad un convento francescano, per contenere la salma del duca, a croce 
latina con volta a botte, l’esterno in laterizio interrotto da fasce marcapiano, finestre e dal portale incorniciato, l’interno 
ha pareti chiare con modanature grigie, pura raffinatezza, con un’iscrizione in capitali romane che corre lungo le pareti, 
come quella del cortile del palazzo ducale. Sull’abside la Sacra Conversazione di P.della Francesca, trasferita a Milano 
nel 1811 in seguito alle requisizioni napoleoniche. 

-Trattato (1480) di stampo architettonico militare, insiste sulle proporzioni del corpo umano di origine vitruviana. 

-Chiesa di S.Maria delle Carceri, Prato (1484) costruita da Sangallo, cupola, interno con membrature scure su intonaco 
chiaro e rivestimento di marmi policromi all’esterno. 

A Perugia, sotto l’influenza di D. Veneziano, B.Angelico e la presenza del Polittico di S.Agostino di P.della Francesca, gli 
artisti avevano una pittura luminosa e ornata (Oratorio di S. Bernardino a Perugia di Agostino di Duccio e Palazzo dei 
Priori di Benedetto Bonfigli) 

Perugino, Piero Vannucci (1445-1523) formatosi presso P.della Francesca e poi dal Verrocchio a Firenze, fu importante 
per Raffaello, colori brillanti (rossi e blu) e luce nitida quasi senza ombre, prevalenza delle architetture albertiane 
decorate policrome in contrasto dimensionale con le figure, figure composte e pacate, rappresentazioni stereotipate. Fu 
richiesto da Ludovico il Moro dal 1490 per decorare la Certosa di Pavia. 

-Guarigione della fanciulla (1473) tempera su tavola, Galleria Nazionale d’Umbria, Perugia, figure solide e disposte a 
gruppi simmetrici, con paesaggio di sfondo. 

-Adorazione dei magi (1476) tempera su tavola, G.nazionale d’Um, Perugia. 

-Pietà (1483) olio su tavola, Uffizi, posizione innaturale di Cristo, distacco e poca umanità con la Vergine. 

-Polittico di S.Pietro (1496) olio su tavola, varie sedi, tra cui Rouen (Francia), 2 livelli, terreno e divino come poi in 
Raffaello (scena del Battesimo di Cristo nella predella). 

-Sposalizio della Vergine (1501 -4) olio su tavola, Caen, stesso soggetto di Raffaello, minore profondità, stessa scena di 
s.Pietro che riceve le chiavi. 

-Lotta tra Amore e Castità (1503) tempera su tela, paesaggio umbro con toni diffusi, temi allegorici. 

-Apollo e Marsia (1483) olio su tavola, Louvre, per Lorenzo il magnifico amante della bellezza e della poesia incarnate da 
Apollo. Marsia o Dafni i greco significa Lauro (Lorenzo), figure levigate e composizione armonica. 

-Madonna che appare a S.Bernardo (1493) Alte Pinakothek Monaco. 

-Ritratto di Francesco delle Opere (1494) Uffizi, introduzione del paesaggio di sfondo, posa 3/4 su un davanzale 
-Compianto sul cristo morto (1495) Palazzo Pitti Firenze, per il Monastero di S.Chiara a Firenze, paesaggio di sfondo 
elogiato dal Vasari. 

-Ciclo per la Sala dell’Udienza del Collegio del Cambio, Perugia (1496), insieme ad altri artisti, tema della concordanza 
con sapienza pagana e dottrina cristiana, unendo personificazioni di pianeti entro tondi sul soffitto alla Natività, 
Trasfigurazione, all’Eterno sopra angeli, sibille e profeti, Virtù teologali, Savi ed Eroi dell’antichità, con sfondo vedute di 
paese. 






































Pinturicchio (1454-1513) 

-Allegorie delle Arti liberali (1496) Appartamento Borgia Vaticano, stesso tema con decorazioni dorate, effetti bizzarri e 
preziosi. 

-Libreria Piccolomini, Duomo di Siena (1503-8) con Storie di Pio II, utilizzando disegni e cartoni di Raffaello. 


Melozzo da Forfì (1438-94) ispirato a Mantegna con linee taglienti e attenzione all’espressività, durante il soggiorno alla 
corte di Urbino fu colpito dalla monumentalità pierfrancescana, dalle atmosfere fiamminghe e l’interesse prospettico 
illusionistico, fu infatti chiamato alla corte pontificia. 

-Angeli musicanti (1480) affreschi staccati dall’abside della Chiesa dei Santi Apostoli, Roma, ora alla Pinacoteca 
vaticana. 

Luca Signorelli (1445-1523) ispirato da P.d.Francesca e dal Pollaiolo per la figura umana nella dinamicità, ispirando le 
muscolature di Michelangelo. 

-Flagellazione (1470-80) tempera su tavola, Pinacoteca di Brera, Milano, architetture classiche e colonne come Piero, 
figure monumentali. 

-Affreschi Cupola sacrestia di S.Giovanni (1480) Loreto, teatralità e virtuosismo, 8 spicchi con 4 evangelisti e 4 dottori 
della chiesa occidentale. 

-Compianto sul Cristo morto (1502) tempera su tavola, Museo Diocesano, Cortona, Vasari nota la correlazione con la 
morte dello stesso figlio di Signorelli. Ai piedi della croce sanguinante con teschio (memento mori) e il martello della 
crocifissione, sullo sfondo si svolgono la precedente scena della crocifissione e la successiva resurrezione. Forte 
espressività e grande decorativismo dorato delle vesti. La predella con scene del vangelo precedenti è stata creata da 
artisti dalla sua bottega su suoi disegni. 

-Affreschi Cappella S.Brizio, Duomo di Orvieto (1499-1502), iniziati nelle vele da B.Angelico e Benozzo Gozzoli che 
prevedeva un approccio dettagliato nonostante la lontananza dallo spettatore, anticipa il giudizio universale di 
Michelangelo, scena apocalittica, nei beati in paradiso risalta i corpi, in quella dei dannati c’è più drammaticità e 
dinamismo anche nella tensione muscolare. Nell’ottica anti-savonaroliana nello zoccolo raffigura tondi con poeti e 
filosofi antichi e moderni, scene di Purgatorio dantesco e miti di Ovidio. 

-Comunione degli apostoli (1512) olio su tavola, Museo Diocesano di Cortona, ispirato da Giusto da Gand nella Pala del 
Corpus Domini a Urbino, iconografia fiamminga rara in Italia, sfondo con porticato classicheggiante ispirato da 
Perugino, composizione piramidale, Cristo ha in mano un piatto con le ostie, Giuda in primo piano apprezzato dal 
Vasari, ha lo sguardo basso e la borsa con le monete del tradimento. 

-Educazione di Pan (1490) distrutta a Berlino durante la II g.m., gli anziani sono simbolo di saggezza, la fanciulla di 
bellezza, gli strumenti musicali all’armonia di natura e capacità mentali. Pan era una divinità etrusca portatrice di pace 
che si era incarnata nella famiglia Medici. 

-Tondo con Vergine e Bambino (1490) olio su tavola, Uffizi, ispirerà il Tondo Doni di Michelangelo, i nudi sullo sfondo 
suonano un’armonia che richiama la pace necessaria per la venuta di Cristo. 

-Mausoleo di Giulio II (1506), S.Pietro in Vincoli, trascorre 8 mesi a Carrara per scegliere i marmi, 10x7 m, forma 

piramidale con tre ordini e camera sepolcrale interna, a tutto tondo. Nelle nicchie Virtù, Vittorie, Prigioni, Mosè e 
S.Paolo, Vita attiva e Vita contemplativa, 1 angelo ride e 1 piange, e in cima la statua del pontefice defunto. Dovevano 
essere inseriti anche dei rilievi in bronzo con eventi memorabili del papa, ispirazione mausolei antichi, idee 
neoplatoniche di ascesa dell’anima. Giulio II si rifiuta di dargli udienza quindi Michelangelo abbandona Roma e va a 
Firenze. Alla morte di Giulio II, Leone X lo richiama e continua a lavorarci, viene addossata ad una parete, diminuiscono 
le dimensioni e si accentua l’altezza, doveva venire una statua di Madonna con Bambino, motivi classici. Nel 1513 
statue di Schiavo ribelle e Schiavo morente (simili agli ignudi della C.Sistina) con molta potenza espressiva e snodarsi di 
membra, il Mosè (1515) ha gli arti tesi e la testa voltata in profonda concentrazione, ha il busto e la testa allungati 
perché in origine dovevano essere visti dal basso, fu conclusa nel 1545, completamente diversa dai progetti. 
- M i ch ela-RQek ) - 

A Rimini il duca Sigismondo Pandolfo Malatesta commissiona arte autocelebrativa, come la risistemazione della Chiesa 
di S. Francesco, dove erano conservate le spoglie dei suoi avi, a Matteo de’Pasti che costruì cappelle laterali 
classicheggianti con pilastri decorati con sculture e rilievi allegorici di Agostino di Duccio tramite stiacciati di stampo 
donatelliano, e il monogramma dei duca. 

Nel Tempio Malatestiano Rd.Francesca affresca nel 1451 Sigismondo Malatesta in preghiera davanti a S.Sigismondo 
(cane bianco simbolo di fedeltà, nero vigilanza). L’esterno è realizzato da Alberti. 








A Corsigliano/Pienza papa Pio II affida a Bernardo Rossellino (rinnovatore di S.Pietro in Vaticano) l’assetto urbanistico 
del borgo, creando una nuova piazza con il Duomo, il Palazzo Piccolomini, il Palazzo vescovile e Palazzo del pretorio, 
con esterni albertiani anticheggianti senza decorativismo. Il Duomo richiama il Tempio Malatestiano, con 2 ordini, 
completo di timpano e scandito da lesene che corrispondono alle 3 navate interne. Il Palazzo Piccolomini ricorda 
Palazzo Rucellai di Alberti nel rivestimento esterno a bugnato liscio, interrotto con la morte del papa. 

A Mantova la corte di Gianfrancesco Gonzaga aveva richiesto opere a Pisanello e Brunelleschi, aveva aperto la scuola di 
Ca’Zoiosa con l’umanista Vittorino da Feltre. Ludovico III Gonzaga ingaggia Donatello e soprattutto Alberti (Chiesa di 
S.Sebastiano, austera e pianta centrale con volta a crociera ed elementi classici come il timpano, la Chiesa di S.Andrea 
a croce latina con facciata simile ad arco di trionfo come nel Tempio Malatestiano, e il Palazzo di S. Giorgio prima edificio 
militare, poi residenza) e Mantegna, vero artista di corte, che realizza la Morte della Vergine (1462) tempera e oro su 
tavola, perla Capella del Castello, ora a Madrid, dove la stanza si apre su un paesaggio della laguna mantovana colta dal 
vero (ponte di S. Giorgio). Nella Camera degli Sposi, con funzione di rappresentanza, affresco della famiglia Gonzaga e 
cortigiani, crea illusioni tra spazio reale e dipinto, massimo nell’Oculo della volta, in cui putti si affacciano da uno 
squarcio sul cielo, con molti dettagli classicheggianti come busti di imperatori romani. 

Francesco II Gonzaga gli commissiona le 9 tavole quadrate di quasi 2,80 m periato dei Trionfi di Cesare, che raffigurano 
i protagonisti del corteo trionfale. 

All’officina di Ferrara si predilige lo stile goticheggiante con interesse cavalleresco, esoterico e astrologico, così come le 
miniature di Taddeo Crivelli (Bibbia di Borso d’Este). Influenza fiamminga per i commerci di arazzi e per la presenza di 
Rogier v.d.Weyden, razionalità prospettica pierfrancescana, donatellismo. 

Lionello d’Este commissionò la decorazione dello Studiolo di Belfiore (1460) con tarsie lignee e tavole con Muse, tra cui 
sono sopravvissute Thalia di Pannonio, elegante e monumentale come Polymnia (anonimo) e Erato (La Primavera), punto 
di vista ribassato e trono decorato alla squarcione quasi surreale, di Cosmè Tura (1430-95): formatosi come miniatore e 
poi a Padova e Venezia. 

-Ante per l’organo del Duomo di Ferrara (1469), con Annunciazione internamente con architetture illusionistiche e 
panneggi rigidi ispirati da Mantegna, naturalismo nei dettagli dei bassorilievi a tema astrologico e archeologico. 

S. Giorgio che libera la principessa è di stampo medievale con forte dinamismo ed espressionismo di uomini e animali. 
■Pietà (1460) olio su tavola, Museo Correr Venezia, esasperazione naturalismo quasi manierismo grottesco. 

-Pala Roverella (1470-4) perii vescovo di Ferrara, aveva sulla lunetta la Pietà (Louvre, Parigi), al centro la Madonna con 
Bambino in trono (National Gallery Londra), ai lati santi e in basso la predella è costituita da tondi di cui resta la 
Circoncisione, la Fuga in Egitto e l’Adorazione dei Magi, con la luce che esalta le tonalità scure e l’espressività delle 
figure. 

Francesco del Cossa (1436-1478) morto di peste a B ottM néì presso i Bentivoglio. 

-Salone dei Mesi, sotto Borso d’Este (regnò dal 1450-71) nel Palazzo Schifanoia il è affrescato in tono celebrativo e con 
attenzione alle espressioni e all’illusionismo, con accenti pierfrancescani nel riquadro di Marzo con colori luminosi e 
prospettive impeccabili. La parte alta era dedicata al Trionfo del dio del mese con i suoi figli, la parte centrale al segno 
zodiacale e in basso scene di corte. Ci si affidò all’astronomo Prisciani e a fonti classiche come gli Astronomica di 
Manilio (I sec. d.C.). 

-Pala dei mercanti (madonna con bambino e santi), tempera su tela (1474), Pinacoteca nazionale Bologna, concretezza 
spaziale ma forte e innovativo espressionismo, accanto a Petronio e S. Giovanni si scorge la figura inginocchiata del 
committente Alberto de' Cattanei, luce radente da sinistra. 

-Annunciazione della Pala dell’osservanza (1470), Dresda, prospettiva profonda anche per le aureole, decorazioni precise 
e luce nitida. 

Ercole de’Roberti (1450-96) 

-Mese di Settembre, Palazzo Schifanoia, dinamismo e deformazione espressiva e violenta. 

-Storie di S. Vincenzo Ferrer, Pinacoteca Vaticana, architetture oniriche e panneggi di ‘lamiera’ inquietudini interiori. 

-Pala di S.Maria in Porto (1480) olio su tavola, Pinacoteca Brera Milano, sviluppo verticale, impianto compositivo 
monumentale e simmetrico, tinte sfumate come A.da Messina e Giovanni Bellini, con decorazioni monocrome alla base. 
-Pietà d/llv'iiiii Walker art gallery, iconografia, espressività e colori nordici. 

Niccolò dell’Arca (1435-90) scultore pugliese formatosi in Francia e a Napoli: 

-Compianto di Cristo (1485) terracotta, Pinacoteca Bologna, espressività borgognona e naturalismo donatelliano e 
ispirazioni di E.de’Roberti. 

Biagio Rossetti (1447-1516) architetto scelto da Ercole I d’Este nel 1471 che raddoppiasse la superficie di Ferrara 
integrandosi con l’antico assetto medievale in cotto, creando nuove strade a rete ortogonale, creò una grande piazza 
alberata. Il progetto fu interrotto con la caduta della dinastia. 



















































































-Chiesa di S. Francesco a Ferrara. 

-Palazzo dei Diamanti, rivestimento a bugne con forte chiaroscuro. 


A Milano nel 1450 il potere dai Visconti passa a Francesco Sforza, con stesso stile ornato, decorativo e celebrativo, 
ancora Romanico lombardo, ma gii scambi con Firenze, Ferrara e Padova fanno penetrare il linguaggio rinascimentale. 
Filarete, Antonio Averiino (1400-69) raccomandato da Piero de’Medici: 

-Ospedale Maggiore, mescolanza di elementi classici e rinascimentali, in cotto. 

-Torre del Castello 
-Duomo di Bergamo 

-Trattato di Architettura (1460), in cui realizza la pianta stellare della città ideale Sforzinda. 

Vincenzo Foppa (1427-1515): 

-Affreschi per la Cappella Porti nari per Pigello Portinari, primo responsabile della filiale milanese del Banco dei Medici, 
ispirata alla Sacrestia di S.Lorenzo di Brunelleschi, vano quadrato con cupola a 16 spicchi su pennacchi sferici, cotto 
lombardo. Nell’Annunciazione il punto di vista è da sotto in su, perfettamente visibile fin dall’atrio, nei Tre Crocifissi 
(1456) l’arco di trionfo rimanda all’archeologismo padovano, con paesaggio non in prospettiva, luce argentea che dona 
naturalismo alla scena. Nel Miracolo di Narni si ispira alla resa spaziale di Alberti con prospettiva centrale e punto di fuga 
fuori dalla scena in linea con Tasse della bifora al centro della parete per unificare i due episodi, paesaggio tranquillo in 
contrasto con il Martirio di S. Pietro martire, unica linea di orizzonte. 

-Pala Bottigella (1468), Pinacoteca civica di Pavia, architettura bramantesca, umanità delle figure e verità ottica che 
ispirerà Leonardo. 

-Adorazione dei Magi, National Gallery Londra, visione frontale. 

Giovanni Antonio Amadeo: 

-Palazzo Bottigella, Pavia, ispirazioni romaniche, rivestimento in cotto. 

-Cappella Colleoni a Bergamo (1470) come sacello funerario per il condottiero e la figlia Medea, pianta quadrata, cupola 
a spicchi, ispirato alla Sacrestia vecchia di Brunelleschi con decorazioni pittoriche decorate rinascimentali all’interno. 
-Certosa di Pavia (1491), insieme a Benedetto Briosco, decorata ad affresco da Bergognone che si ispira a Foppa e ai 
fiamminghi, come nel Gian Galeazzo presenta alla Vergine il modellino della Certosa (1495) con gruppi di figure 
simmetrici e rigore bramantesco, e Cristoforo Mantegazza nella Cacciata dei progenitori, rilievo in marmo con angoli 
pungenti, violenti chiaroscuri, figure scarnite e allungate, espressioni intense. Nella Resurrezione di Lazzaro (1474) rilievo 
in marmo, Amadeo ammorbidisce le forme ma le architetture bramantesche sono create con brusche incisioni di 
contorno. 

Bufinone: 

-Madonna in trono con bambino e santi (1485), Raccolta Borromeo di Isola Bella, modello bramantesco per le 
architetture decorate, uovo come la Pala di Brera di Pd. Francesca, con una molteplicità di punti di fuga. 

-Storie della Passione nell’altarolo portatile del Castello Sforzesco, Milano, sfondi monumentali, mostriciattoli grotteschi, 
deformazioni espressive, scene divise in riquadri. 

Zenale: 

-Pala di S.Martino (1485), Treviglio, insieme a Butinone crea un polittico con costruzione spaziale rigorosa e punto di 
fuga unico, tranne gli scorci in profondità non proporzionali, architetture dorate decorate con ghirlande illusionistiche. 
Entrambi attivi presso Ludovico il Moro (1494) per decorare la Sala della Balla con le storie di Francesco Sforza, 
fondatore della dinastia. Saranno attivi alla sua corte con un circolo intellettuale di poeti e musicanti anche Bramante e 
Leonardo, che lavoreranno insieme nel Duomo di Pavia, nel Castello di Pavia, in piazza Vigevano e nel tiburio del Duomo 
di Milano, prediligendo l’edificio a pianta centrale. 

Incisione e disegno: 

Vasari definì il disegno come il padre delle arti, Mantegna definì la sua Giuditta e Oloferne (1491), disegno a pennello, 
Uffizi Firenze, come un’opera finita, con tanto di tocchi di luce a biacca. Botticelli illustrò canti della Divina Commedia in 
punta d’argento e piombo (1510), Berlino. 

Tra le xilografie oltre alle carte da gioco e alle immagini sacre si diffusero la Biblia pauperum e l’Ars moriendi, con 
illustrazioni. In Germania si sviluppa l’incisione su metallo aspra ed espressiva, come Martin Shoungauer (Tentazioni di 
S.Antonio, Uffizi Firenze) che ispirarono Maso Finiguerra, orafo. A. Del Pollaiolo (Combattimento degli Ignudi) e 
Mantegna (Il baccanale con il tino, incisione a bulino del 1490), Uffizi, utilizzarono la grafica come arte autonoma e 
mezzo per diffondere le loro opere. Jacopo de’Barbari incide la veduta di Venezia in 6 fogli nel 1500, Durer il Cavaliere, 
la morte e il diavolo, la Grande e la Piccola Passione, Vite di Maria, Marcantonio Raimondi inciderà opere di Raffaello 
(Strage degli Innocenti), Tiziano si affida a Cornelis Cori. 






Napoli Aragonese: Alfonso di Aragona entrò vincitore a Napoli nel 1443 con un corteo in stile romano, creò una 
biblioteca umanistica, e fece rinnovare il Castel Nuovo dall’artista catalano Guillen Sangrera (morto nel 1454) per 
trasformarlo in residenza reale e fortezza, con un arco di trionfo all’ingresso con 2 archi sovrapposti, colonne binate e 
timpano curvilineo, con un alto fregio decorato con rilievi dell’ingresso trionfale del re. La disomogeneità è dovuta a 
diversi scultori tra cui Laurana (legato al gusto catalano, di cui ricordiamo il busto in marmo di Eleonora d’Aragona ora 
al Museo nazionale di Palermo), Isaia da Pisa, Andrea dell’Aquila e Antonio di Chelino (donatelliani) e Gaggini 
(lombardo attivo a Firenze). I contatti col gusto fiorentino rinascimentale aumentarono dopo l’alleanza con i Medici 
tramite Antonio Rossellino e Benedetto da Maiano (Cappella Piccolomini in S.Anna dei Lombardi a Napoli nel 1490), 
e Giuliano da Maiano (Villa di Poggio Reale, terminata da F.di Giorgio). Celebre è la Tavola Strozzi (1487) al Museo di 
S.Martino di Francesco Pagano che mostra la città vista dal mare, cinta di mura. Influenze iberiche con punte di 
diamante del Palazzo Sanseverino (Chiesa del Gesù nuovo) di Novello di San Lucano nel 1470. 

In Sicilia si innesta il gusto rinascimentale in architettura con Matteo Carnelivari per il Palazzo Abatellis di Palermo 

Antonello da Messina (1430-79) formatosi presso Colantonio a Napoli, unisce il gusto fiammingo alle novità 
prospettiche italiane, viaggia nelle Fiandre, a Venezia dove vede la Pala di S.Cassiano di G.Bellini e lavora a Roma con 
P.d.Francesca. 

-Salvator Mundi (1465) olio su tavola, National Gallery Londra, mezzo busto nordico, inizialmente la veste era più 
accollata, ma ora si stacca dal corpo con una consistenza propria che dona realismo e profondità. 

-Madonna Salting (1460) tempera su tavola, National Gallery Londra, posiziona a tre quarti come J.van Eyck, colori 
bruciati e gemme dettagliate fiamminghe, ma più attento all’umanità introspettiva del personaggio. 

-Annunciazione (1474) tavola trasportata su tela, Museo Bellomo Siracusa, composizione architettonica precisa quasi 
rinascimentale ma non prospettica, gradazioni atmosferiche luminose. 

-Cristo alla colonna (1475) olio su tavola, Louvre, pathos ma non troppo drammatico, dettagli precisi. 

-Crocifissione (1475) olio su tavola, National Gallery Londra, usa la sezione aurea nella composizione, figure disposte 
simmetricamente, paesaggio fiammingo, teschi simbolici (vanitas). 

-Ritratto di uomo (1475), olio su tavola, National Gallery Londra, forte impostazione geometrica e introspettiva del tipo, 
molto di più del Ritratto d’uomo di P.Christus, 3/4 sguardo diretto all’osservatore, luce diretta. 

-S.Gerolamo nello studio (1474) olio su tavola, N.G. Londra, santo non come eremita ma come umanista nel suo studio 
ricco di dettagli fiamminghi, più fonti di luce, leone nell’oscurità a destra, con una serie di arcate che indicano la 
precedenza temporale del miracolo della spina, architetture gotiche con un parapetto che incornicia il quadro su cui 
poggia un pavone (simbolo dell’onniscienza di Dio, tanti occhi). 

-Annunciata (1475) olio su tavola, G.N. della Sicilia, Palermo, colore del velo corposo ma trasparente unico, è il 
momento dopo l’annunciazione quando l’angelo è partito, mano in segno di saluto/reverenza, naturalismo, sguardo 
riflessivo, simmetria e fondo scuro. 

-S.Sebastiano (1476) olio su tavola trasportato su tela, Dresda, scorcio del sott’in su ispirato a Mantegna, come un 
Cristo alla colonna con frecce, non drammatico, quasi sereno astratto, composizione architettonica simmetrica, ma con 
proporzioni non corrette, colori più luminosi. 

-Pala di S.Cassiano (1476) fatta a Venezia, ora a Vienna, si ispira alla Sacra Conversazione di Bellini, ora perduta, con 
luce dorata e figure a semicerchio. 

Domenico Ghirlandaio (Firenze 1448-1494) apprezzato da Vasari come mosaicista, naturalismo fiammingo e 
classicismo. 

-Ultima cena (1480) affresco, museo del Cenacolo di Ognissanti Firenze, iconografia di Giuda dall’altra parte del tavolo 
ma apertura sul paesaggio con uccelli presagio di morte. 

-Storie di S.Francesco (1485) Cappella Sassetti in S.Trinita. Nella Conferma dell’ordine francescano vengono ritratti i 
committenti accompagnati da L. il Magnifico. 

-Storie della Vergine e del Battista (1490) coro di S.M.Novella per la famiglia Tornabuoni. Nella scena dell’Apparizione 
dell’angelo a S.Zaccaria le architetture sono decorate classicamente, nella Natività di Maria l’illusionismo richiama le 
cantorie di L.d.Robbia e Donatello. La figlia Ludovica Tornabuoni è ritratta. Nella Strage degli innocenti il dinamismo si 
fa drammatico, arco di trionfo sullo sfondo. Nella scena della Visitazione, Maria saluta Elisabetta incinta di G.Battista e 
L.Tornabuoni osserva la scena. 

-Ritratto di Giovanna Tornabuoni (1488) di profilo ufficiale, Lugano, famosa e ricca committente. 

-Ritratto del vecchio col nipote (1490), Louvre, naturalismo fiammingo. 

-Ritratto di giovane in rosso (1490) 3/4 non ufficiale. 

-Ritratto di ragazza (1490) 3/4 
-La visitazione (1491) Louvre. 


A Venezia Jacopo Bellini continua sulla scia del tardogotico e delle icone frontali di madonne bizantine, il figlio Gentile 
ancora legato al gusto gotico fiabesco (Processione in Piazza S.Marco del 1501, senza una prospettiva unitaria, Ritratto 
di Maometto II del 1480 ora al N.G.Londra). Bartolomeo Viva rini che aveva applicato le istanze di Mantegna apprese a 
Padova nel Polittico di Ca’ Morosini a Venezia (1464), mentre il figlio Alvise si ispirò ad A.da Messina nella Sacra 
Conversazione (1480) con volumi geometrizzati, luce fredda e colori smaltati. 

Mauro Codussi, architetto lombardo con ispirazioni albertiane, brunelleschiane e michelozziane, realizza la Chiesa di 
S. Michele in isola con 3 navate e absidi coperta a cassettoni, ispirato al Tempio Malatestiano di Alberti, l’ordine inferiore 
a bugne lisce e sopra un frontone curvilineo, con ali laterali decorate con motivi a conchiglia. Nella Chiesa di S. Maria 
Formosa (1492) introduce le membrature grigie interne rinascimentali in contrasto con gli intonachi chiari, e nel Palazzo 
Vendramin-Calergi riprende il Palazzo Rucellai, facciata di 3 piani con semicolonne doriche, ioniche e corinzie che 
inquadrano le ampie bifore, decorata con intarsi di marmo policromo. 

Verso la fine del secolo Pietro Lombardo lavora alla Chiesa di S.Maria dei miracoli a Venezia ornata da intarsi di marmi 
policromi, Antonio Rizzo alla ricostruzione del Palazzo Ducale, Andrea Riccio crea bronzetti all’antica a tema 
mitologico come il Satiro seduto, ora al museo del Bargello di Firenze. 

Nel 1469 Giovanni Spira fonda la prima tipografia veneziana e nel 1490 Aldo Manuzio pubblica classici e opere 
contemporanee con illustrazioni ornamentali classicheggianti. Cima da Conegliano con la sua Madonna in trono col 
bambino e santi (1489) museo civico Vicenza con precisa spazialità architettonica e luce cristallina, Giovanni 
Buonconsiglio con la Deposizione perla Chiesa di S.Bartolomeo a Vicenza, drammatica e tragica, scorcio diagonale del 
corpo di Cristo, ispirazioni bramantesche. Gentile Bellini fu tramite tra tardogotico e nuovo paesaggismo veneziano 
nella Processione in Piazza S. Marco, nel Miracolo a Rialto del Carpaccio e nel Miracolo della Croce caduta nel giorno di 
S. Lorenzo con folla di figure perfettamente curate nei dettagli e tagli asimmetrici. Vittore Carpaccio per il Ciclo della 
Scuola di S. Orsola ispirato alla Leggenda aurea di Jacopo della Varagine, in cui le varie scene sono disposte dentro 
padiglioni che ricordano quelli effimeri per gli spettacoli teatrali da destra a sinistra, con sfondo paesaggio su una 
Venezia verosimile in cui compaiono anche insegne delle Compagnie della Calza che si occupavano di allestire le feste 
carnevalesche veneziane. Per la Scuola di S. Giorgio degli Schavoni realizza il ciclo (1507) con il Combattimento di 
S. Giorgio e il drago con macabri resti delle vittime della belva, S. Gerolamo e il leone nel convento, I funerali di 
S. Gerolamo, S. Agostino nello studio da umanista gremito di preziosi oggetti che guarda alla finestra colpito dalla 
premonizione della morte di S. Gerolamo, e successivamente La Meditazione sulla Passione (1510) al Metropolitan 
Museum N.Y. e il Compianto sul Cristo morto al Staatliche di Berlino, desolate scene di dolore con asprezze 
magnentesche, motivi simbolici e allusivi di animali, lapidi e frammenti architettonici. 

Il modello veneziano dei monumenti funebri dei dogi ha origini trecentesche, come il monumento funebre per Nicolò 
Tron (1489) di Antonio Rizzo in cui Cristo trionfa sulla morte e il defunto è rappresentato sia vivo che su un letto ornato di 
teste di Cesari riprese da monete antiche, circondato da Virtù e Arti liberali, creando una rappresentazione dello Stato 
stesso. Il monumento per Pietro Mocenigo (1500) dei Fratelli Lombardo per la Chiesa di S. Giovanni e Paolo a Venezia 
esalta il trionfo militare del doge contro i Turchi nell’Egeo. Il monumento per Andrea Vendramin (1500) dei Lombardo per 
la stessa chiesa, riprende il modello antico dell’Arco di Costantino, il defunto giace su un sarcofago decorato con 
allegorie di Virtù simili a statue ellenistiche, nella lunetta è rappresentato in ginocchio davanti alla Madonna che sembra 
una dea classica, l’epigrafe è anticheggiante cosi come le statue delle guardie (ora a Berlino) e di Adamo (N. Y. 
Metropolitan museum) ed Èva (Palazzo Vendramin-Calergi) 

Giovanni Bellini (1430-1516) abbandona il tardogotico grazie a Mantegna, P.d.Francesca, A.da Messina e i fiamminghi, 
usando comunque lo stile veneto-bizantino e il colore orientale. Dipingerà per lo studiolo di Isabella d’Este. 

-Imago Pietatis (1455) tempera su tavola, Museo Poldi Pezzoli Milano, icona frontale come quelle bizantine, Cristo a 
metà corpo esce dal sepolcro scoperchiato. 

-Trasfigurazione (1455), Museo Correr Venezia, sottinsù, paesaggio fiammingo naturalistico anche per luci e colori. 

-Pietà (1460) Brera, dettagli precisi, colori atmosferici veneziani con piccole pennellate vicine, intenso patetismo nordico 
delle figure tagliate a metà dal parapetto, si inizia a non dare importanza alla linea fiorentina. 

-Pala Pesaro (1471-4) olio su tavola, Museo civico di Pesaro, Incoronazione della Vergine con paesaggio arioso 
protagonista della scena in prospettiva di ispirazione di Mantegna, in alto la Pietà è più drammatica e naturalistica delle 
precedenti. 

-Stimmate di S.Francesco (1480) olio su tavola, Frick Collection NY, importanza al paesaggio dettagliato pervaso da 
luce, un cui fascio capisce il santo in estasi e in armonia con la natura, stesso soggetto di G.d.Fabriano, maestro del 
padre Jacopo. 




-Trasfigurazione di Cristo (1487) tempera su tavola, Capodimonte, paesaggio veneto roccioso e spigoloso come quelli 
di Mantegna, luce calda ed intesa, figure speculari (Mosè, Cristo ed Elia, apostoli in basso Pietro Giacomo e Giovanni). 
-Madonna del prato (1505) olio su tela poi tavola, N.G.Londra arioso paesaggio agreste. 

-Pala di S. Zaccaria (1505) si apre lateralmente su una veduta di campagna. 

-S.Girolamo tra i santi Cristoforo e Agostino (1513) olio su tavola, Chiesa S.Giovanni Crisostomo, riprende la Pala di 
Castelfranco di Giorgione. 

-Festino degli dei (1514) N.G. Washington, per Alfonso d’Este, modificato da Tiziano nel paesaggio, arcaica favola 
mitologica. 

-Ebbrezza di Noè (1515) olio su tela, Besancon, acceso cromatismo e dinamismo compositivo. 

-Ignuda che si pettina (1515), olio su tavola, Vienna, riprende il gioco fiammingo della riflessione nello specchio, con una 
finestra sul paesaggio che crea penombra, sembra rispondere alla contemporanea Donna allo specchio di Tiziano, 
sensuale e luce radente. 

-Orazione dell’orto (1459) tempera su tavola, colori più caldi e linee più morbide di Mantegna, paesaggio 
preponderante, manca l’elemento urbanistico di Mantegna. 

-Presentazione al tempio (1460) stessa composizione di Mantegna ma senza cornice, senza aureole, si autoritrae. 

-Pala di S.Giobbe (1487) o.s.tavola, G.A.Venezia, sacra conversazione con architetture mantegnesca-pierfrancescana. 
-Pala Barbarico, la conversazione si apre su un paesaggio con tende rosse come una scena teatrale. 

-Madonna con bambino e sante, scorcio di luce. 

-Allegoria Sacra (1500) o.s.tavola, Uffizi, racconto francese, giovane e vecchio, allegoria della vita, paesaggio 
preponderante. 

-Pala Martinengo (1505) o.s.tavola poi tela. 

-Madonna nel prato 

-Madonna con Bambino benedicente (1510) o.s.tavola, Brera. 

Firenze si apre al neoplatonismo attraverso l’Accademia Careggi e umanisti come M.Ficino che spiega come l’uomo sia 
al centro tra i due poli estremi: Dio e la materia, e che può scegliere se elevarsi verso Dio o meno attraverso l’amore, che 
è desiderio di bellezza, unendo la cultura classica pagana al cristianesimo. Nell’arte figurativa i miti classici sono 
rielaborati in chiave cristiana. Dal 1469 prende le redini Lorenzo de’Medici fino alla morte nel 1492 in cui sono chiamati 
artisti da tutte le corti, impoverendo l’impeto innovatore degli artisti locali, facendo poi prevaricare Roma come centro 
elaboratore di nuovi linguaggi. L’arte si distacca dalla vita pubblica, aiuta ad evadere dalla realtà in cerca di un’umanità 
ideale. Piero de’Medici fu cacciato dalla città in sommossa, il cui potere viene preso dal frate domenicano D.Savonarola, 
che condannava empietà e corruzione di Firenze, condannando le filosofie neoplatoniche che esaltavano l’uomo e la 
bellezza, arrivando ai ‘roghi delle vanità’ in cui bruciarono libri, dipinti profani e vesti ornate, finché non venne 
scomunicato dal papa e abbandonato dalla folla. 


Sandro Botticelli, Filipepi (1445-1510) Formatosi da Filippo Lippi, fu influenzato da Antonio (incisore e orefice, Ritratto 
di ragazza di profilo 1470, Milano) e Piero Pollaiolo per le linee morbide che richiamano il tardogotico. 

-Fortezza (1470) tempera su tavola, Uffizi, per Tommaso Soderini, uomo di corte medicea, prospettiva rigorosa, grazie 
ed equilibrio, linea di contorno marcata. 

-La scoperta del cadavere di Oloferne (1472) tempera su tavola, Uffizi, corpi muscolosi dettagliati 

-Ritorno di Giuditta a Betulia (1472) tempera su tavola, Uffizi, con la sua ancella e la testa di Oloferne in un paesaggio 

sovrastato dalle figure. 

-Adorazione dei magi (1475) tempera su tavola, Uffizi, tondo con visione frontale come B.Angelico (predella 
dell’Annunciazione del Prado) e non come D.Veneziano di profilo, ma in questo caso è un’anamorfosi (effetto di illusione 
ottica per cui un'immagine viene proiettata sul piano in modo distorto, rendendo il soggetto originale riconoscibile 
solamente guardando l'immagine da una posizione precisa) sintomo di uno stravolgimento dell’uso della prospettiva, 
commissionata da Cosimo il vecchio e Giuliano, le rovine diroccate e l’acquedotto romano in decadenza sono simbolo 
del paganesimo in crisi. Si autoritrae come l’unico che ci guarda. 

-Primavera (1478) tempera su tavola, Uffizi, per Lorenzo di Pierfrancesco per la Villa di Castello, cugino del Magnifico, 
l’amore come virtù per l'immortalità dell’anima, bellezza idealizzata, struttura simmetrica di 1+3 figure, dalle 
Metamorfosi di Ovidio, Zefiro fa trasformare Cloris in Flora (Florenzia-Firenze), al centro Venere e le 3 grazie (amore 
come voluttà, castità e bellezza), Mercurio con i tipici calzari allontana le nuvole con il bastone (Firenze è libera dalle 
guerre interne). Studi di botanica per la flora dipinta, modella Simonetta Vespucci. 

-Madonna del Magnificat (1483) tempera su tavola, Uffizi, tondo con visione simile ad uno specchio convesso, figure 
laterali che incorniciano simmetricamente la scena, tondo come il Tondo Bardolini del maestro n 




-Nascita di Venere (1485) tempera su tela, Uffizi, tornato dalla Cappella Sistina, spazialità non rigorosa, chiaroscuri 
quasi inesistenti. Zefiro e Clori sulla sinistra, ancella a destra identificata con una delle Ore, le pose sono con l’uso del 
contrapposto (piegato-steso). L’opera viene descritta dal poeta Poliziano in ‘Le stanze per la Giostra’. 

-Madonna della melagrana (1487) tempera su tavola, Uffizi, come nel Tondo Bartolini di F.Lippi. 

-Tondo Raczynski (1481-3), Berlino, tempera su tavola, circondata da una schiera di angeli, la Madonna stringe a sè il 
Bambino seduto su di un drappo dorato. I lineamenti dolcissimi, gli occhi chiari, la bocca quasi increspata in un broncio 
la fanno sembrare una bellissima Venere. La Madonna indossa una veste rossa coperta dal bellissimo manto blu 
lapislazzuli e un sottile velo trasparente è posato sopra i capelli biondi. Interrotto nella sua intimità con la madre Gesù si 
volta verso lo spettatore con il suo sguardo consapevole. Intorno al gruppo sacro gli otto angeli tengono in mano dei 
gigli, simbolo della purezza di Maria. Il gruppo a destra ha intonato un canto: stretti l’uno vicino all’altro gli angeli 
leggono le parole da un piccolo libro. I quattro sulla sinistra invece si scambiano una serie di sguardi rimandandoli allo 
spettatore che viene così coinvolto all’interno della scena. 

-Annunciazione di Cestello (1489), tempera su tavola, Uffizi, toni cupi dovuti all’atmosfera di Savonarola. 

-La Calunnia di Apelle (1490-5) tempera su tavola, Uffizi, toni cupi, personificazione guidata da Invidia, Tradimento e 
Inganno, trascina un innocente davanti al giudice consigliato da Ignoranza e Sospetto. Il Rimorso indica l’innocente 
rivolgendosi alla Verità nuda, che alza lo sguardo e il braccio verso il cielo. Decorazioni architettoniche classiche con 
statue, nicchie e rilievi, teatralità gestuale. 

-Compianto sul Cristo morto (1490-5) tempera su tavola, Alte Pinakothek Monaco, con S.Girolamo e S.Pietro 
dissonanze ritmiche e cromatiche, esasperazione dei movimenti. 

-Compianto sul Cristo morto (1500), tempera su tavola, museo Poldi Pezzoli Milano, composizione verticale e pose 
innaturali. 

-Natività mistica (1501) tempera su tela, N.G.Londra, regressione verso il tardogotico con mancanza di coerenza e 
concretezza spaziale, figure arcaiche e innaturali con contorni nitidi quasi incisi. L’iscrizione in greco dell’Apocalisse di 
Giovanni si rifanno alle vicende che travagliavano l’Italia in quel periodo. 

-Storia di donne romane (1505), tempera su tavola, Boston, Lucrezia stuprata da Tarquinio il superbo si uccide e i 
romani si ribellano al dittatore, instaurando la repubblica, Virginia schiava di Appio Claudio fu liberata ma aveva rovinato 
la reputazione quindi il padre e il marito la uccidono. Temi classici, rivoluzionari e drammatici, non religiosi, per ambienti 
privati, architetture classiche (arco di trionfo, timpani, fregi e colonne decorate), prospettiva non ben definita. 

Filippino Lippi (1457-1504) figlio di Filippo, allievo di Botticelli, decora con lui la C.Brancacci a Firenze lasciati 
incompiuti da Masolino e Masaccio. 

-Madonna in adorazione del Bambino (1480) tempera su tavola, Uffizi. 

-Apparizione della Vergine a S.Bernardo (Pala della Badia) Chiesa della Badia Firenze (1486) figure innaturali e allungate. 
-Affreschi Cappella Carata, Chiesa di S.Maria Sopra Minerva (1488) Roma, vicino il Pantheon, nella scena della Disputa 
di S.Tommaso vi sono architetture classiche decorate. 

-Adorazione dei magi (1496) scena frontale come il maestro, ma panneggi più increspati e colori vivaci. 

-Storie di Virginia (1480) tempera su tavola, Louvre, doppia architettura ad arcate. 

Maniera Moderna Vasari nelle Vite afferma che da Leonardo a Michelangelo si supera la ‘maniera secca’ con scorci 
sgradevoli e inadeguata imitazione dell’antico, prediligendo il disegno naturalistico e la grazia dei moti. L’artista si 
trasforma in intellettuale che sperimenta anche scientificamente e teoricamente, e un cortigiano (Leo sapeva suonare il 
liuto). Con la discesa di Carlo Vili in Francia si distruggono gli equilibri italiani, si afferma una nuova sensibilità religiosa 
più intima, scoppieranno guerre di religione, e la restaurano politica voluta da Giulio II e Sisto IV rimane solo un sogno 
realizzato nelle opere degli artisti. Con la caduta del gonfaloniere Pier Soderini (1505) Leonardo torna a Milano e 
Michelangelo e Raffaello a Roma dal papa. 

Bramante, Donato di Pascuccio di Antonio (1444-1514) 

-Chiesa di S.Maria presso S.Satiro, ricostruzione del corpo longitudinale a 3 navate con volta a botte di modello 
albertiano, nel coro costruisce in meno di un metro degli stucchi che illusoriamente creano una volta a botte 
cassettonata su pilastri e arcate. 

-Cristo alla colonna (1480-90) tempera su tavola, Brera, dolore e pathos, anatomia classica e dettagli fiamminghi. 
-Tribuna S.Maria delle Grazie, complesso domenicano mausoleo per Ludovico il Moro e la famiglia, il tiburio è coronato 
da una loggetta che maschera la cupola, ispirazioni romaniche. 

-Tempietto di S.Pietro in Montorio Roma, dopo la caduta di Ludovico il Moro nel 1499, dove si credeva che Pietro fosse 
stato crocifisso, pianta centrale, forma cilindrica colonnato di ordine dorico-toscano. 


-Collegamento tra i palazzi vaticani e la residenza estiva sul Belvedere costruita da Innocenzo Vili con terrazza a tre 
livelli e scenografiche scalinate. 

-Ricostruzione della Basilica Vaticana, modificata da Alberti sotto Niccolò V, abbandono della pianta a croce latina, 
pianta a croce greca inscritta in un quadrato con un’enorme cupola centrale e 4 laterali minori. 

-Palazzo dei Tribunali, Palazzo Caprini (Casa di Raffaello) distrutto. 

Leonardo da Vinci (1452- Amboise 1519) 

Figlio del notaio ser Pietro, viene allevato nella casa del nonno a Vinci, a 16 anni andò a Firenze. Studia i moti d’animo, 
spesso enigmatici, disegni tecnici e scientifici nei suoi codici dalla natura alla meccanica, studia la prospettiva aerea, 
messa a fuoco come l’occhio umano, e cromatica con colori freddi sullo sfondo per dare profondità, creava sfumature 
spesso col dito. Per Ludovico il Moro scrive una lettera di presentazione in cui si dichiara abile ingegnere di guerra per 
ponti leggeri e forti, ordigni, macchine per assedi e carri inoffendibili, oltre che artista, proponendo un rinnovamento 
urbano di Milano opposta alla città ideale quattrocentesca, con una doppia rete di collegamenti per magazzini, stalle e 
trasporto merci per attività popolari, e una superiore per uomini ‘gentili’. Muore nel Castello di Cloux, i suoi manoscritti 
arrivarono al discepolo Francesco Melzi, il cui figlio Orazio li diede allo scultore Pompeo Leoni che li smembrò e portò 
alcuni in Spagna. Alcuni hanno anche un’impaginazione precisa da trattato, parla del primato dell’esperienza 
sull’autorità insieme allo studio della tradizione. Pittura e disegno sono strumenti e stimoli per conoscere la realtà 
rappresentandola, non esiste arte senza scienza (conoscenza) che deve essere universale 

Nel suo Trattato della Pittura invita a non ‘membrificare’, non definire con tratti precisi le membra delle figure, ma come 
uno scultore che modella la creta, lascia aperte molte possibilità di moti e attitudini, opponendosi a Cennino Cennini. 
Rifiutava la copia passiva dei modelli sui taccuini di botteghe, ma preferiva schizzi veloci e fluidi, come un poeta 
ispirato, a sanguigna e carboncino invece che punte metalliche, ispirando Raffaello (Studi di Madonne con bambino 
1505, Studio per la Battaglia di Ostia 1514 appartenuto a Durer che annoterà di averlo avuto da Raffaello stesso per 
mostrargli la sua mano) e Michelangelo (Resurrezione di Cristo 1532, Gli arcieri e il Sogno 1534 della Collezione Seilern 
Londra create per Tommaso de’Cavalieri con tanto di poesia di intonazione platonica). 

-Annunciazione (1472-5) olio e tempera su tavola, Uffizi, si pensava fosse un errore prospettico, in realtà è anamorfosi 
dei bracci della madonna, dettagli fiamminghi, le ali dell’angelo sono realistiche come un volatile. 

-Madonna del garofano (1474-8) Alte Pinakothek Monaco, figure in penombra in contrasto con il luminoso paesaggio 
dalle bifore. 

-Ritratto di Ginevra Benci (1475), N.Gallery of Art, Washington, la tavola è stata tagliata nella parte inferiore, ma è 
ispirata alla Dama col mazzolino del maestro Verrocchio, sottile caratterizzazione psicologica. 

-Adorazione dei magi (1481) per i monaci di S.Donato a Scopeto, olio su tavola, Uffizi, incompiuta per la partenza per 
Milano del 1482 per L. il Moro, associazione magi ai Medici rinforzata ogni anno per l’Epifania a Firenze nella cavalcata 
dei magi. Ricordiamo quelle di G.daFabriano e Botticelli, da cui Leo prende spunto per le rovine e la posizione delle 
figure, anche se qui la vergine e il bambino sono allo stesso livello degli altri, visione frontale, struttura triangolare. Forte 
caratterizzazione psicologica per gli effetti dell’illuminazione divina, e dinamismo nella zuffa tra cavalieri a sinistra, un 
alloro e una palma, simboli di trionfo e martirio. 

-Vergine delle rocce (1486) olio su tela (da tavola), Louvre, leggenda dell’incontro tra G.Battista e Gesù da bambini con 
Vergine e angelo nel deserto roccioso del Sinai, penombra con passaggi chiaroscurali che esaltano la volumetria delle 
figure, composizione triangolare. 

-Vergine delle rocce (1506) olio su tavola, N.G. Londra, per sostituire la precedente inviata in Francia, colori più freddi, 
angelo con fisionomia non chiara sul sesso. 

-Ultima cena (1495-7) Refettorio di S.Maria delle Grazie, Milano, per L. il Moro, nuova iconografia del momento subito 
dopo le parole di Gesù ‘uno di voi mi tradirà’ che creano un turbamento negli apostoli in gruppi di tre, ritmicamente 
concatenati in un movimento verso l’esterno, attenzione alle fisionomie (studiate con disegni) e gesti, sentimenti e moti 
dell’animo. Illusionismo spaziale come Bramante, già deteriorata nel 1517 per la nuova tecnica dell’olio su base di 
gesso al posto dell’odiato affresco. Giovanni sembra Maria Maddalena (speculazioni). 

-Dama con ermellino (1485-90) olio su tavola, Castello di Wawel, Cracovia, Cecilia Gallerani amante di L. Il Moro, dal 
greco galè (ermellino), simbolo di purezza, posa a 3/4 fiamminga, 2a rotazione del volto dinamico, sguardo esterno e 
lontano. Le analisi a raggi x hanno rivelato una finestra poi coperta. 

-Studi per Monumento equestre a Francesco Sforza, mai realizzato, studia 16 anni per far impennare il cavallo a 
grandezza naturale, di cui abbiamo un bronzetto in scala, ma Ludovico lo voleva 4 volte più grande, crea un modello in 
creta alto più di 7 m che verrà distrutto dai francesi. 

-Sant’Anna, Madonna, Bambino e S.Giovannino (1498) cartone a carboncino con biacca, N.G. Londra, poi dipinto ad 
olio (1501 -10) ora al Louvre. Intreccio di moti fluenti, figure monumentali con intensità psicologica ed emozionale, 


sguardo di S.Anna ombrato dall’esperienza, quello della giovane Vergine inconsapevole, uso dello sfumato che 
armonizza figure e atmosfera, struttura triangolare, raggi x svelano una quarta figura 

-Schizzo per la Battaglia di Anghiari (1504-5) contro i milanesi, nella Salone dei 500 del Palazzo Vecchio a Firenze, 7x17 
m ai lati del seggio del gonfaloniere, ma a causa dello strato preparatorio a stucco i colori colano e l’opera fu 
abbandonata e il cartone distrutto. Rimangono copie di Rubens (Lotta per lo stendardo, Louvre) dove i cavalli e i 
cavalieri si fondono in un vortice folle bestialità bellico. 

-Monnalisa, Gioconda (sposa di Francesco del Giocondo) al Louvre (1503-6), trapassi luminosi e avvolgimento 
atmosferico, sorriso ed emozioni non chiari per lo sfumato. Quando nel 1516 va in Francia da Francesco I la porta con 
sè al castello di Fontainebleau, fu spostata da Napoleone ma poi la riporta lì, nel 1911 fu rubata da un impiegato del 
Louvre e portata in italia, trovata da un antiquario. Paesaggio fiorentino dell’Arno, studiato dal vero. 

-Giovanni Battista (1513-6) olio su tavola, Louvre, tratti femminili, bastone con una croce, sorriso enigmatico. 

-Uomo vitruviano (1490) dal Canone di Vitruvio, architetto romano del I sec.d.C., matita e inchiostro su carta, 

Accademia di Venezia. 

-Pianta di Imola per Cesare Borgia. 

-Salvador Mundi (1500) olio su tavola, Louvre Abu Dhabi, iconografia come A.da Messina. 

Leonardo e Bramante a Milano ispireranno la Pala Sforzesca (1494) Brera, del Maestro Lombardo, Foppa, Bramantino e 
il Bergognone (1481-1522) nel Cristo deposto e angeli, nel Cristo portavoce e nell’Annunciazione di Lodi, con un 
delicato intimismo. 

Nei Paesi Bassi Jeronymus Bosch (1450-1526) anticipa il Surrealismo con visioni di un mondo grottesco dominato dal 
male e dalla follia (ispirato da E.da Rotterdam con il suo Elogio del 1508 e da Brandt con il poema La nave dei folli) 
mettendo in discussione l’antropocentrismo umanistico con amara ironia, esaltando la libertà concessa da Dio agli 
uomini e della caduta nei vizi e il destino infernale, con paesaggi con particolari fantastici e intento morale. 

-Trittico delle Delizie (1504) M.del Prado Madrid, il cui esterno mostra il Mondo prima del diluvio e internamente uccelli e 
strumenti musicali internali sproporzionati con valore simbolico. 

-Trittico del carro (1500) M.P.Madrid, con all’esterno il Cammino del figlio! prodigo, condanna la cupidigia dei beni terreni 
(proverbio: il mondo è un carro di fieno, ognuno ne prende quanto può arraffare), e all’interno un carro trasportato da 
demoni, incendio di sfondo, corteo di potenti. 

Michelangelo Buonarroti (Caprese, Arezzo 1475-Roma 1564) 

Educato presso l’umanista Francesco da Urbino, entrato a 13 anni presso la bottega del Ghirlandaio contro la volontà 
del padre, divenne poi artista di corte presso Lorenzo il Magnifico. 

Copiò a disegno affreschi di Masaccio al Carmine, e Giotto. Sotto la guida di Bertoldo accede alle collezioni di marmi 
medicei e studia l’antico non come imitazione, come la sua Testa di Fauno per Lorenzo. Per lui la scultura è l’arte del 
togliere per rivelare cosa si cela dentro la materia, in tensione e lotta con essa. Dopo il sacco di Roma, nel 1529 diventa 
architetto militare, ma abbandona Firenze e va a Venezia, dichiarato ribelle ritorna e crea numerosi disegni per 
fortificazioni, nel 1530 si rifugia presso il priore di S.Lorenzo per fuggire alle truppe dei Medici, e fu infine salvato da 
Clemente VII. 

-Madonna della scala e Battaglia dei centauri (1490-2) bassorilievo in marmo, Casa Buonarroti, Firenze, tecnica dello 
stiacciato donatelliano e plasticità dei corpi di masaccio, influenza steli funerarie romane con contrapposti a x del 
canone di policleto. Il bambino crea una torsione e rotazione col corpo (figura serpentinata), i due putti sullo sfondo 
sono quasi incompleti. Nella Battaglia si ispira al rilievo bronzeo di Bertoldo già a Palazzo Medici, ora al museo del 
Bargello, accentuando il dinamismo dei corpi nudi in lotta. 

-Bacco (1497) marmo, museo del Bargello, scolpita mentre era a Roma dal cardinale Riario, appartenuta poi alla 
collezione del banchiere Jacopo Galli, corpo naturalistico in preda all’ebbrezza. 

-Pietà (1497-99) marmo di Carrara, Basilica di S.Pietro in Vaticano, rifinitura superficie quasi traslucida, ispirazione 
iconografia nordica, estrema naturalezza e panneggio monumentale, la tracolla della giovane Vergine ha lettere incise, 
composizione triangolare. 

-2 statue per l’altare Piccolomini nel Duomo di Siena. 

-San Matteo per S.Maria del Fiore, marmo, effetto di non finito ma non drammatico come i Prigioni. 

-Madonna con bambino (1501) marmo, Bruges, ispirazione leonardesche. 

-David (1501-4) marmo, Gallerie dell’Accademia di Firenze (copia esposta a piazza della signoria), canone di policleto a 
contrapposto, momento prima del lancio, contrazione dei muscoli, sguardo intenso e profondo (forature delle pupille), 
perfetta incarnazione dell’ideale fisico e morale dell’uomo rinascimentale. 






-Tondo Taddei (1502) marmo, Royal Academy of Arts Londra, non finito, formato circolare come Ghirlandaio e F.Lippi. 
Gesù si ritrae dal cardellino, simbolo della passione 

-Tondo Pitti (1503) marmo, Bargello, per Bartolomeo Pitti, la Vergine ha lo sguardo lontano, S.Giovannino non finito sullo 
sfondo. 

-Tondo Doni (1503-4) tempera su tavola, Uffizi, per Agnolo Doni, cornice progettata da Michelangelo, torsione nella 
sacra famiglia, sullo sfondo i neofiti nudi in attesa del battesimo, luce e colori intensi. Nella cornice 5 medaglioni con la 
testa di Cristo, 2 profeti e 2 sibille, alludendo alle diverse età della storia spirituale dell’umanità, dal paganesimo a 
Cristo. 

-studio per Battaglia di Cascina (1504-6) Oxford, cartone originale distrutto, abbiamo una copia a olio di Aristotile di 
Sangallo, con figure di soldati che si lavano ma sono pronti a scattare quando sono allertati dell’arrivo nemico. Non 
realizzerà l’affresco perché va a Roma. 

-Facciata di S.Lorenzo Firenze (vinto il concorso nel 1517), crea un modello in legno ora a casa Buonarroti, prospetto 
rettangolare che nasconde le navate e le cappelle laterali, nel progetto doveva essere decorata con statue in marmo, 
bronzo e rilievi, ma Leone X voleva i marmi delle cave di Serravezza (non collegate con una strada), i lavori furono 
arrestati nel 1520. 

-Sagrestia Nuova, cappella funeraria per i Medici, i capitani (Lorenzo d’Urbino e Giuliano di Nemours) e i magnifici 
(Lorenzo e Giuliano, padri di Leone X e del Cardinale Giulio). Ispirato alla tomba di Giulio II voleva creare un monumento 
al centro della sala, ma scelse di unificarle alle pareti, membrature in pietra serena come Brunelleschi, slancio verticale. 
La morte di Leone X, il sacco di Roma e la sua partenza per Roma nel 1534 la lasciarono incompiuta senza la parte con 
i magnifici, le sculture dei Fiumi, rilievi e forse affreschi nelle lunette. Rimangono le statue Notte e Giorno sul sarcofago 
di Giuliano, Aurora e Crepuscolo per Lorenzo, con membra poderose, e la Vergine con Bambino, simbolo di vita eterna. 
Predilige una raffigurazione ideale e universale dei ritratti dei defunti. 

-Biblioteca Laurenziana (1524) per Clemente VII, funzione pubblica, ma si ispira alle sale di Michelozzo per S.Marco a 
Firenze, tre navate sottolineate dalle partizioni del soffitto ligneo e del pavimento con mattonelle in terracotta, 
membrature in pietra serena, contrafforti esterni, pilastri sottili interni e numerose finestre. Lo scalone fu affidato a 
collaboratori ma fu realizzato in pietra serena per volere di Cosimo I invece che legno. 

-Giudizio Universale (1536-41) Cappella Sistina, dopo 24 anni dalla volta a 60 anni, Cristo giudice, madonna quasi in 
soggezione, ellissi flutuante di profeti, santi e patriarchi, nelle lunette gli angeli innalzano simboli della passione, in 
basso Caronte trasporta le anime agli Inferi. L’umanità sconvolta e dolente non è disposta con un punto di vista unico 
ma come un moto ascendente e discendente. Sebastiano del Piombo gli preparò uno strato di base per dipingere a olio 
ma lui ritenne fosse per deboli e creò una base per affresco, più pastoso e faticoso. Dopo il Concilio di Trento si 
coprono i nudi e si modificano figure ambigue, a opera di Daniele da Volterra (il braghettone). Abbiamo copie di nudi di 
Marcello Venusti del 1549 a Capodimonte, S.Biagio e S.Caterina erano ambigui per la posizione. L’artista si ritrae nella 
figura di mezzo con sguardo drammatico e nella pelle di S.Bartolomeo scuoiato. 

-Conversione di S.Paolo e Crocifissione di S.Pietro (1542-50) Cappella Paolina, Vaticano, paesaggi indeterminati, 
tensione drammatica, linea diagonale e torsione del corpo di Pietro che ci osserva, tiene conto del punto di vista 
dall’altare della cappella. 

-Palazzo Farnese (1534), Roma, massiccio cornicione, sul primo piano una grande finestra architravata e sopra un 
enorme stemma Farnese. 

-Ristrutturazione Piazza del Campidoglio (realizzata solo nel 1940), si trasferì la statua di Marco Aurelio (simbolo di 
giustizia) lì su un nuovo basamento di forma ovale, pianta trapezoidale. 

-Palazzo dei Conservatori, Piazza del Campidoglio, fu aggiunta una doppia rampa di scale e statue allegoriche del Nilo 
e del Tevere. 

-Cupola di S.Pietro, riprende la croce greca iscritta in un quadrato come Bramante, si ispira alla cupola di S.Maria del 
Fiore, con tamburo a colonne binate e contrasti chiaroscurali. 

-Porta Pia (1561) per Pio IV, rivolta inusualmente verso l’interno della città. 

-Pietà (1550) marmo, museo del Duomo Firenze, opera abbandonata e in parte distrutta dall’artista con martellate, un 
suo seguace ricostruì il braccio di Cristo e la mano della Vergine, mentre Maddalena è rimasta in uno stato di abbozzo. 
Grande forza espressiva nell’avvicinamento dei volti di madre e figlio. 

-Pietà di Palestrina (1555) G.Accademia Firenze, forme sempre più semplificate. 

-Pietà Rondanini (1552-64) Castello Sforzesco Milano, senza definizione anatomica, figure spiritualizzate, non finito. 



Cappella Sistina: 


1450: Niccolò V ordina di ripristinare la Cappella Palatina (antico nome), che ha una pianta irregolare con lati non 
paralleli, lunga 40x14 m con 6 grandi finestre, e una ristrutturazione di mura e porte di Roma. 

1473: ordine di costruzione di papa Sisto IV (Francesco della Rovere, professore di teologia universitario) 

1480-2: ciclo di affreschi parete nord e sud (C.Rosselli, Botticelle Signorelli, Ghirlandaio, Perugino) 

1508-12: decorazioni della volta (Michelangelo) sotto Giulivi e stanze di Raffaello 
1535-41: Giudizio universale (Michelangelo) sotto Clemente VII e poi Paolo III Farnese. 

In basso gli arazzi il cui cartone venne disegnato da Raffaello, oggi al Victoria and Albert museum. 

Al 1 ° ciclo: Storie di Mosè e Aronne a sinistra (precursori), e Cristo a destra. Gamma cromatica comune, unicità 
prospettica e di scala delle figure, filamenti dorati decorativi, unità paesistica, ritmica e compositiva. Figure di pontefici 
nelle nicchie e numerosi personaggi contemporanei che assistono alle scene sacre. 


-Consegna delle chiavi a Pietro del Perugino, che esalta e riafferma il potere papale. Stesso layout del suo ‘Sposalizio 
della Vergine’ ma è più evidente lo studio prospettico (linee del pavimento) e la simmetria. Si autoritrae e ci guarda 
collegandosi con la realtà. 

-Punizione dei ribelli (1480) Botticelli, sacerdoti ebrei si ribellano a Mosè (tunica verde e veste gialla sotto), ricorda la 
Strage degli Innocenti di Ghirlandaio, con l’arco di trionfo classico. 

-Tentazioni di Cristo, Botticelli, scena trina e si svolge in alto, mentre in basso c’è un rito con un giovane vestito di 
bianco, figura di Cristo. 

-Vocazione dei primi apostoli (1481) Ghirlandaio, il gruppo a destra richiama una serie di personaggi politici influenti di 
Firenze, nonostante stiamo in Vaticano, Cristo compare 3 volte come nel Pagamento del tributo di Masaccio, paesaggi 
ispirati a Perugino. 

-Ultima cena (1481) Cosimo Rosselli, Giuda avanti al tavolo come Ghirlandaio e A.d.Castagno, c’è un meta-affresco/ 
quadro in cui si narrano le scene successive (orazione nell’orto, cattura e crocifissione di Cristo). Alcuni personaggi 
sono vestiti alla contemporanea. 

-Testamento e morte di Gesù (1482), Bartolomeo della Gatta e L.Signorelli, Mosè riceve il bastone, scende e compare 
ripetute volte. 

-Partenza di Mosè per l’Egitto (1482) Perugino, Mosè ha gli stessi abiti ma sembra più giovane, prefigura di Cristo. 
-Battesimo di Cristo (1482) Perugino, scena simmetrica, uomini vestiti alla contemporanea. Nel suo stesso Polittico di 
S.Pietro la stessa scena è più ariosa e ha un solo piano, mentre qui ha varie scene ed è affollato. 

-Volta della Cappella Sistina (1508) che dal 1504 aveva una crepa, sostituì il cielo stellato di Piermatteo di Amelia con 
figure dei 12 Apostoli, 7 Profeti e 5 Sibille sui troni, 9 storie della Genesi in ordine cronologico, con strutture a 
scompartimenti dipinte, figure di Ignudi con foglie di quercia (della Rovere come Giulio II) e medaglioni bronzei con 
scene bibliche. Nelle velette (4+4) e lunette le 40 generazioni degli Antenati di Cristo e Ritratti di papi prima di Giulio II. 
Michelangelo si ispira al Gruppo del Laocoonte di epoca ellenistica rinvenuto a Roma nel 1506, ora ai musei vaticani, 
dinamica ed espressionista, soprattutto per i corpi celebrati nella loro bellezza. Vari incidenti a causa di muffe per la 
calcina troppo acquosa sull’intonaco, si fa aiutare da artisti fiorentini come Granacci, Bugiardini e Aristotile da Sangallo 
con l’uso dei cartoni del maestro su intonaco con lo spolvero, prosegue poi da solo fino al 1510 senza uso di cartoni, 
ma solo con schizzi preparatori, fino a che vennero meno i soldi a causa della campagna contro i francesi. Nella 
Creazione di Adamo (centrale) l’uomo è di perfezione divina ideale, nel Peccato originale + Cacciata dei Progenitori la 
scena è unica e simmetrica con il serpente donna che si attorciglia all’albero e si sdoppia nell’angelo che li caccia. 

Corpi muscolosi anche femminili (Masolino e Masaccio nella Cappella Brancacci). Verso l’altare si intensifica la 
luminosità e l’intensità cromatica, con effetti di sfocatura per gli sfondi e le figure in secondo piano, ma pur sempre 
unitario. Vasari nota l’assenza di un punto di fuga unico e il non-illusionismo del complesso, con punto di vista non dal 
basso ma dal punto di vista dell’osservatore. 

Raffaello Sanzio (Urbino 1483-Roma 1520) figlio dell’artista Giovanni Santi attivo presso i Montefeltro, formato presso 
Perugino. 

-Crocifissione Gavari (1503) N.G.Londra, firma quasi tutte le opere, per Vasari sembrerebbe di Perugino, ispirazione 
paesaggi collinari, 2 registri terreno e divino, forte simmetria, 2 angeli raccolgono il sangue di Cristo in calici, sole e luna 
compresenti (ciclo naturale eterno). Le gambe di cristo sono scorciate leggermente da sinistra in accordo alla reale 
posizione dell’opera. Nella predella troviamo 2 miracoli di S.Gerolamo (Resurrezione di 3 morti e lui che blocca la spada 
della decapitazione di un vescovo martire). Figure poco consistenti, leggere ed evanescenti. 





-Sposalizio della Vergine (1504) Brera Milano, stessa iconografia del maestro, con aggiunta dell’episodio pregresso del 
bastone secco di albero fiorito solo a Giuseppe (qui giovane, mentre biblicamente è vecchio) e uno dei sconfitti spezza 
il ramo col ginocchio. L’edificio è circolare messo in prospettiva in stampo brunelleschiano, le figure sono quasi a 
semicerchio con maggiore concretezza spaziale rispetto al maestro. 

-Il sogno del cavaliere (1503), N.G.Londra, ispirato dagli scritti di Marsilio Ficino riprende il contrasto tra voluptas e e 
virtus. 

-Le tre grazie (1503) Musèe Condè Chantilly, riferimenti classici. 

-Incoronazione della Vergine (1503) fu dipinta per l'altare della Cappella Oddi nella chiesa di S. Francesco al Prato a 
Perugia, ora nei musei Vaticani, ricordiamo quella di B.Angelico. Influenza dei disegni di Leonardo per le teste degli 
apostoli i quegli anni a Firenze, 2 registri, in basso il sepolcro scoperchiato. Nella predella Annunciazione, adorazione 
dei magi e presentazione al tempio, con atmosfera più luminosa e paesaggi aperti. 

-Madonna con liocorno (1505) olio su tavola, G.Borghese Roma, richiama la Dama con ermellino di Leonardo, il 
leocorno era leggendariamente allevato da vergini. 

-Madonna del cardellino (1506) olio su tavola, Uffizi simbolo della Passione che Gesù scambia con S.Giovanni, 
composizione triangolare, naturalezza, introspettività ma non come Leonardo, lineamenti dolci ed eleganti. 

-Pala Baglioni (1507) olio su tavola, G.Broghese Roma, per la cappella funeraria di Atalanta Baglioni a Perugia, il cui 
figlio fu assassinato, come Cristo, per il dominio della città, la donna crea una torsione per sorreggere la Vergine come 
nel tondo Doni di Michelangelo. Colori smaltati, rossi brillanti. Il corpo di Cristo nel Trasporto sembra la Pietà di 
Michelangelo. 

-studi Madonna con bambino (1507) sanguigna e penna, Vienna 

-Madonna del Belvedere (1506) olio su tavola, Vienna, paesaggio dai toni freddi (Perugino e Leonardo) con prospettiva 
aerea. 

-studio Madonna Bridgewater (1507) penna, poi dipinto olio su tela a Edimburgo. 

-Madonna Tempi (1508) olio su tavola, A.P.Monaco., naturalità, motivi affettivi, paesaggi limpidi di sfondo, il movimento 
del Bambino crea una torsione come il Tondo Taddei. 

-Ritratto di Maddalena Strozzi (1506) olio su tavola, Palazzo Pitti Firenze, posa come la Gioconda ma con lineamenti più 
accentuati e precisi, gioiello con pietre simboliche di purezza e castità (rubino e smeraldo), paesaggio umbro come 
P.d. Francesca. 

-Ritratto di Agnolo Doni (1506) olio su tavola, Palazzo Pitti, marito di Maddalena, naturalismo. 

-S.Giorgio e il drago e S.Michele e il drago (1505) Louvre, per i Montefeltro di Urbino, i movimenti impetuosi ricordano 
quelli di Leonardo per la battaglia Anghiari e suggestioni fiamminghe nei demoni sconfitti e nella città sullo sfondo. 

-S.Caterina d’Alessandria (1508) olio su tavola, N.G. Londra, punto di vista rialzato, paesaggio brumoso, effetto plastico 
e torsione del corpo, forte tonalità emozionale. 

-Madonna del Baldacchino (1508) olio su tela, Galleria Palatina Firenze, santi intorno al trono della Vergine con bambino 
e 2 angeli reggicortina distaccati dal fondale maestoso architettonico, evitando il problema del dimensionamento delle 
figure. Ispirato alla Pala di Brera di P.della Francesca con la nicchia e baldacchino per dare volume e profondità, forte 
simmetria. 

-Madonna della seggiola (1513-4) olio su tavola, Galleria Palatina Firenze, formato circolare (F.Lippi e Michelangelo), 
bambino possente e muscoloso come Michelangelo. 

-Stanze (1508), piano superiore dei palazzi Vaticani, dopo che Giulio II rifiuta di usare l’appartamento affrescato dal 
Pinturicchio per Alessandro VI Borgia, collaborarono il Perugino, il Sodoma, Peruzzi, il Bramantino e Lorenzo Lotto. 
Soffitto con Teologia, Filosofia, Poesia e Giurisprudenza, Astronomia, Giudizio di Salomone, il Peccato dei progenitori e 
Apollo e Marsia. Sulle pareti della Stanza della Segnatura: Disputa del sacramento, dove teologi illustri si confrontano, 
chiesa militante al cospetto della chiesa trionfante sulle nubi in alto, gesti più intensi, ostia consacrata sull’altare è 
centro prospettico e psicologico. Nella Scuola di Atene, con un edificio incompiuto ispirato a Bramante (Tempio della 
Sapienza) che crea una profonda navata con arcate a cannocchiale, con filosofi e saggi dell’antichità come Platone e 
Aristotele. Naturalità e gerarchia, lineamenti di artisti contemporanei (Euclide è Bramante, Platone è è Leonardo, Eraclito 
è Michelangelo, ritratto di Sodoma e Raffaello stesso a destra). Nel Parnaso poeti antichi e moderni attorno ad Apollo e 
alle Muse presso la fonte Castalia, concordanza tra sapienza antica e dottrina cristiana, poesia come forma di 
conoscenza e di rivelazione interiore. Nella Stanza di Eliodoro (1512) continua il trionfo della Chiesa con la Cacciata di 
Eliodoro dal tempio (configurazione teatrale, dinamica, luce drammatica con fuga prospettica degli archi e delle cupole), 
Attila e Leone Magno (tumulto degli Unni tra incendi e rovine arrestato dal papa che avanza sullo sfondo della città 
eterna con contrasti luministici simbolici) e il Miracolo di Bolsena (solenne partitura architettonica, tumulto di fedeli a 
sinistra, toni caldi). Nella Liberazione di S.Pietro dal carcere (1414) ci sono tre momenti in una scena unitaria, l’angelo 
aiuta il santo a fuggire nella notte, le guardie lo scoprono con luce della luna e delle fiaccole. Nella terza stanza 
(dell’Incendio) troviamo storie di Leone IV, Incendio del Borgo spento miracolosamente dal papa nella zona dove ora c’è 




piazza S.Pietro nel 864 d.C., citazioni classiche per le architetture e per le figure che sembrano Enea col padre Anchise 
e il figlio Ascanio (3 età della vita). 

-Ritratto di Cardinale (1510) punto di vista ribassato, aristocratico distacco. 

-Ritratto di Giulio II (1512) olio su tavola, N.G. Londra, caratterizzazione psicologica e sociale, seduto di 3/4 con 
sguardo verso il basso in meditazione. 

-Ritratto di Baldassar Castiglione (1415), olio su tela, Louvre Parigi, taglio inconsueto come fosse seduto al fianco dello 
spettatore, tono intimo, tonalità fredde, aristocratico. Fu lo scrittore del best-seller “Il cortigiano”, manuale di 
comportamento, virtù e moda. 

-La velata (1516) olio su tavola, Galleria Palatina Firenze, resa quasi materica delle vesti. 

-Doppio ritratto (1518) olio su tela, Louvre, dinamicità ed espressività, profondo coinvolgimento dello spettatore, dialogo 
invisibile, stessa veste stesso stato sociale. 

-Madonna di Foligno (1512) olio su tela poi tavola, musei vaticani, luminosità e cromatismo, fulmine sullo sfondo, 
modelli leonardeschi per la Vergine e michelangioleschi per il bambino (Tondo Doni), naturalismo, gestualità leonardesca 
(S. Tommaso nell’Ultima cena) che coinvolge lo spettatore. 

-Madonna di S.Sisto / Sistina (1513) olio su tela, Dresda, per l’altare maggiore della Chiesa dei Benedettini a Piacenza, 
cornice con balaustra e tenda (squarcio del velo nell’epifania del divino), vesti piegate, piedi scalzi, priva di aureola, 
circondata di luce con i due santi Sisto e Barbara che alludono alla presenza di noi spettatori, guardati dalla Vergine e 
dal Bambino. Famosi gli angioletti appoggiati alla balaustra. Il volto della Vergine è la Fornarina. 

-Ritratto di Fornarina (1518) olio su tavola, G.N. di arte antica Roma, sua amante figlia di un fornaio a Trastevere dove 
lavorava, seno nudo, firma sul bracciale, volto simile anche al Trionfo di Galatea e alla Velata. 

-Pala di S.Cecilia (1514) olio su tavola poi tela, Pinacoteca nazionale Bologna, per Elena Duglioli dall’Olio, la santa 
esprime la sua estasi con la visione di angeli che suonano musica celestiale, sentimento interiore più che espressività, 
strumenti musicali rotti simbolo della caducità della vita terrena. 

-Ritratto di Leone Xtra i cardinali Giulio de’Medici e Luigi de’Rossi (1518) olio su tavola, Uffizi, seduto mentre con una 
lente legge una lussuosa Bibbia miniata da collezione (libro d’Ore), con un gioco di sguardi e di luci che include anche 
lo spettatore. 

-10 arazzi per la Cappella Sistina (lascia gli affreschi delle stanze ad allievi come Giulio Romano e Penni) 1516, tessuti 
da Bruxelles nelle Fiandre, intento di rappresentare il papa come vero successore dei primi due architetti della chiesa, 
Pietro e Paolo, vista speculare rispetto ai cartoni preparatori, si ispira a Leonardo e Durer con forte caratterizzazione 
espressiva e gestuale, stile tragico e colori delicati che ispireranno il Classicismo seicentesco. La pesca miracolosa 
(1515) e la Predica di S.Paolo (1516) tempera su cartone, V. and A. Museum Londra. 

-Scuderie Chigi presso Villa Farnesina. 

-Cappella funeraria Chigi in S.Maria del Popolo, con cupola decorata, 4 cupole come S.Pietro, ispirazione al Pantheon. 
-Palazzo Branconio dell’Aquila, Roma, distrutto, larghe arcate, finestre alternate a nicchie con timpani triangolari e curvi, 
fregio decorato a festoni, modelli antichi. 

-Villa Madama (1518) per Leone X e il cardinale Giulio de’Medici, incompiuta, cortile centrale circolare, giardini con 
ippodromo e teatro. 

-Pianta di Roma imperiale e sovrintendenza della conservazione dei marmi antichi, monumenti in proiezione ortogonale. 
-Trionfo di Galatea (1511) affresco Villa Farnesina, Roma, ispirazione antica per le gamme cromatiche (mantello di 
Galatea) ma interpretazione moderna del mito, ninfa possente dal corpo michelangiolesco, forte simmetria e armonia. 
-Trasfigurazione (1520) olio su tavola, Pinacoteca Vaticana, tonalità fredde e cangianti, teatralità, Cristo trasfigura sul 
monte Tabor abbaglia gli apostoli in alto, in basso La guarigione dell’ossesso con un misto di espressioni ed emozioni 
intense degli apostoli e dei familiari dell’ossesso. Forte contrasto luministico e cromatico, composizione simmetrica in 
alto, dinamica in basso, ispirazione leonardesca per i disegni preparatori. Ultima opera completata da Giulio Romano. 

Anversa (Fiandre) divenne antagonista di Venezia per il commercio di merci orientali, Bruxelles famosa per gli arazzi 
(cappella Sistina), Augusta (sede dei banchieri Fugger di fama europea), Vienna divennero i maggiori centri. Si sviluppa 
un nuovo senso religioso con raffigurazioni più patetiche della Passione, insieme ad un divieto per immagini idolatriche 
(Mathis Grunewald fu costretto ad allontanarsi dalla corte di Magonza e dedicarsi al commercio di colori e idraulica). 

Le grandi scoperte geografiche verso Oriente e nel nuovo mondo hanno introdotto la raffigurazione di microcosmi e 
immagini quasi globali nei paesaggi pittorici con la fiducia di poterli dominare con lo sguardo. 

Albrecht Durer (1471-1528) dipinge ad acquerello vedute del Tirolo e Trentino, o Stagno nel bosco (1495) del British 
Museum e Mulini sul fiume alla Biblioteca nazionale di Parigi, che ispirerà moltissimo tutta la Scuola del Danubio’, con 
nature aspre e selvagge protagoniste assolute, personaggi piccoli, come nel S. Giorgio nella foresta di Albrecth Aldorfer 
(1510) alla Alte Pinakothek di Monaco, dove il santo è quasi disperso tra i rami della foresta, o nella sua Battaglia di Isso 


(1529) a Monaco, dove lo spazio sconfinato si riferisce all’estendersi delle conquiste di Alessandro esaltate dallo 
scatenarsi delle forze naturali. 

Nei Paesi Bassi, Patinier esegue variazioni sui temi del ‘riposo durante la fuga in Egitto’ e ‘battesimo di Cristo’, con 
vedute a volo d’uccello ed elementi fantastici. Brueghel il Vecchio disegna vedute del Meridione italiano e Alpi, 
collaborando alla raccolta di incisioni di Grandi Paesaggi (1555) dai toni epici e legati al lavoro umano, M.Schongauer. 
Tutto ciò avrà ripercussioni sui pittori veneti (L.Lotto e il S.Gerolamo penitente del Louvre e Tintoretto perla Sala 
Inferiore della Scuola di S. Rocco). 

A Venezia, che aveva perso la Lombardia contro le truppe francesi della Lega di Cambrai nel 1509, si concentrano gli 
studi classici, archeologici (Barbaro) e di botanica. Interesse alla vita contemplativa e al collezionismo (collezione del 
cardinale Domenico Grimani). Durer, a Venezia dal 1505 perla seconda volta, realizza silografie della Vita della Vergine 
che verranno trasferite su rame da Marcantonio Raimondi, e nel 1506peri mercanti del Fondaco dei Tedeschi realizza 
la tavola per l’altare della chiesa di S. Bartolomeo a Rialto della Festa del Rosario, monumentale, splendore cromatico, 
suggestioni nordiche e leonardesche per l’espressionismo gestuale e la fisionomia precisa dei volti. 

Giorgione, Giorgio da Castelfranco (1478-1510) secondo Vasari fu allievo di Giovanni Bellini, ispirato da Leonardo, toni 
scuri e morbidi, senza disegno preparatorio, abile musico e appassionato di poesia, entra nei circoli intellettuali della 
villa Cornaro ad Asolo, creando principalmente ritratti e opere di piccolo formato destinate agli ‘studioli’. 

-Sacra famiglia (1500) oddio su tavola, N.G.of Arts Washington, delicatezza nella stesura cromatica. 

-Adorazione dei pastori. 

-Pala di Castelfranco (1505) olio su tavola, Duomo di Castelfranco Veneto, senza fondale architettonico, ma paesaggio 
con morbidi trapassi tra luce ed ombre, montagne inazzurrate. Commissionata da Tuzio Costanzo per il figlio Matteo, 
pala divisa in parte alta e bassa (sacra e profana), composizione piramidale e simmetrica. 

-I tre filosofi (1525) presso Taddeo Contarini, ora a Vienna, tre età del sapere umano (filosofia antica, medievale e 
rinascimentale) o delle fasi deN’aristotelismo, varianti a raggi x, possono essere magi davanti ad una sorgente che 
rappresenta la grazia, con fico ed edera che allude alla croce), sembrano astronomi. Sono simbolo del continuo viaggio 
della conoscenza umana che porta alla scoperta della grazia (tramonto). 

-La tempesta (1505-8) tempera su tela di lino, presso Gabriele Vendramin, documentata dal nobile veneziano 
Marcantonio Michiel nelle sue Notizie d’opere di disegno. Iconografia inconsueta, cura ai dettagli, raggi x mostrano 
ripensamenti (bagnate al posto del soldato), varie interpretazioni : 4 elementi naturali (riferimenti alchemici), fortezza e 
carità dominate dalla fortuna, unione di cielo e terra, scena mitologica o biblica, dalla Tebaide di Stazio o dalle 
Metamorfosi di Ovidio. Secondo S.Settis, basandosi su un rilievo dalla stessa iconografia sulla facciata della Cappella 
Colleoni a Bergamo di Amadeo, sarebbero Adamo ed Èva con il piccolo Caino, il fulmine è l’Eterno che annuncia il 
destino di morte causato dal peccato dell’umanità, le colonne spezzate indicano la morte. Lo sfondo corrisponde 
Paradiso perduto, la Gerusalemme celeste. Adamo ha vesti moderne per far identificare lo spettatore. 

-Venere dormiente (1508) o.s.tela, Dreda, nel palazzo di Girolamo Marcello, immersa in un sereno paesaggio creato da 
Tiziano, concreta e realistica e più sensuale di quella di Botticelli, paesaggio leonardesco, ispirerà l’Olympia di Manet. 
-Ritratto di vecchia (1508) Gallerie dell’Accademia Venezia, estremo naturalismo. 

Tiziano Vecellio ( Pieve di Cadore 1488- Venezia 1576) allievo di Bellini e collaboratore di Giorgione, dal 1516 diventa 
pittore ufficiale della Serenissima, ma quasi tutte le opere ufficiali furono distrutte dagli incendi del Palazzo Ducale del 
tardo 1500. Fu colpito dal Sacco di Roma del 1527 ed ebbe come agente lo scrittore Pietro Aretino. Muore di peste 
come Giorgione. 

-Ritratto dell’Ariosto (1510) N.G.Londra. 

-Concerto campestre (1511) olio su tela, Louvre, allegoria della musica riservata ai colti che si lega alla musica celeste, 
nudità come segno di semidivinità, pastore intruso che deve purificarsi tramite il rito della ignuda a sinistra. Si pensa 
possa essere di Giorgione. 

-Miracoli di S.Antonio (1511) Scuola del Santo a Padova, drammaticità e narrativa immediata. 

-Affreschi Scuola del Santo a Padova (1511) forte caratterizzazione dei gesti e toni carichi. 

-Allegoria delle 3 età (1512) olio su tela, N.G. Scozia, rimando alla morte e alla vanitas. 

-Donna allo specchio (1512) o.s.tela, Louvre, un uomo regge gli specchi in ombra e in contrasto con la chiara 
carnagione della donna che si sposta i capelli sensualmente. 

-Amor sacro e amor profano (1515) olio su tela, G.Borghese Roma, per la moglie del cancelliere Marcaurelio, che aveva 
ammazzato il suocero, il putto mescola l’acqua indicando la coesistenza delle due veneri nel matrimonio. Sarcofago dal 
gusto romano antico che richiama i bauli della sposa, paesaggio giorgionesco. 

-Sacra famiglia e un pastore (1516) olio su tela, N.G. Londra. 


-Assunta (1518) olio su tavola, S.M.Gloriosa dei Frari, Venezia, dimensioni grandiose e gesti eloquenti ed energici, pose 
non tradizionali. Crea 2 livelli come Raffaello nella Trasfigurazione, colori caldi e rossi corposi (mischia varie tonalità). 
-Ritratto di Vincenzo Mosti (1520) 

-Polittico Averoldi (1520) Collegiata dei Santi Nazaro e Celso, Brescia, costretto ad accettare l’arcaica suddivisione in 
riquadri, ma con effetti luministici di controluce al tramonto e il notturno per l’annunciazione. 

-Pala Pesaro (1519) olio su tela, S.M.dei Frari Venezia, composizione nuova in diagonale, gesti naturali e architetture 
monumentali ma non simmetriche, sguardi uniti a x, a sinistra il committente e i 2 santi, a destra S.Sebastiano in 
torsione michelangiolesca. 

-Bacco e Arianna (1520) echi raffaelliani. 

-Ritratto di uomo col guanto (1523) Louvre. 

-Maddalena penitente (1533) o.s.tavola, G.Palatina Firenze, forte sensualità per il suo passato da prostituta e forte 
chiaroscuro. 

-Maddalena penitente (1550) o.s.tavola, Capodimonte, più casta e vestita, teschio simbolo di vanitas. 

-Presentazione della Vergine al tempio (1540) olio su tela, G.Accademia Venezia, vista laterale. 

-Ritratto di Pietro Aretino (1544), tensione in uno scatto emotivo. 

-Venere di Urbino (1538) olio su tela, Uffizi per Francesco Maria della Rovere, duca di Urbino con le fattezze della sua 
amante, sensuale naturalismo, plasticismo e virtuosismo illuministico, interno domestico, ammiccante, cane simbolo di 
fedeltà. In Manet ci sarà un gatto nero (natura opposta). 

-Ritratto di Pietro Aretino (1545) Galleria Pitti Firenze, stretti rapporti con l’intellettuale. 

-Ritratto di Paolo Ili Farnese e nipoti Alessandro e Ottavio (1546) Capodimonte 

-Danae (1546) olio su tela, Capodimonte, per i Farnese, ciclo degli ‘Amori di Giove’, in questo caso in forma di pioggia 
dorata, struttura semplice e sensualità pittorica. 

-Danae del Prado Madrid (1553) l’ancella cerca di raccogliere la pioggia. 

-Ritratto di Carlo V a cavallo (1548) Prado, Madrid, mentre era alla sua corte ad Augusta, figura autoritaria, solitaria si 
differenzia dal paesaggio al crepuscolo con lievi variazioni cromatiche. 

-Serie di ‘poesie’ pittoriche per Francesco il (figlio di Carlo V) con temi mitologici che fossero occasione di riflessione 
per l’uomo in balia della sorte e dei capricci degli dei. 

-Annunciazione (1564) olio su tela, Chiesa di S.Salvador Venezia, indistinzione della figura dallo spazio vivente del 
mondo. 

-Incoronazione di spine (1542) Louvre, plasticità ed enfasi drammatica, incrocio di diagonali, torsioni, struttura 
dinamica, luce radiante esterna con forti chiaroscuri, fondale architettonico a bugnato rustico con busto di Tiberio 
sull’architrave. 

-Incoronazione di spine (1570) A.P. Monaco, intonazione cupa e brutale ma interiorizzata, figura rassegnata di Cristo, 
volto sofferente, luce interna in alto che frantuma i contorni delle figure, sfondo con arco e cielo nuvoloso, acquistato da 
Tintoretto. 

-Marsia scorticato (1570) m.N. Kromeriz, sconfitto da Apollo in una sfida di musica, satiro porta un secchio d’acqua, 
giovane porta lira, re Mida è l’autoritratto di Tiziano, stesura sfatta, colore sfaldato e pastoso, Giulio Romano ne fa un 
disegno al Louvre. Forse è in riferimento allo scorticamento di un generale veneziano dopo una guerra. 

-Pietà (1575) o.s.tela, G.A.Venezia, come preghiera contro la tragedia della peste, che uccise suo figlio pochi giorni 
prima della sua morte. L’altro suo figlio dilapiderà i suo patrimonio e non lascerà eredi e allievi diretti. 

Pordenone (1484-1539) friulano, unico rivale di Tiziano, concorso del 1528 a Venezia per la Pala di S.Pietro Martire, 
vinta da Tiziano, distrutta in un incendio del 1800. 

-Affreschi Duomo di Treviso. 

-Affreschi Duomo di Cremona (1521) Crocifissione e Deposizione, influenze di Mantegna, di Durer, di Raffaello e 
Michelangelo dopo il viaggio a Roma del 1515, stile magniloquente e classico, con scorci prospettici virtuosistici. 

Manieristi: stile artistico dove si abbandona la maniera naturalistica (definita così da Vasari) con manipolazioni 
esasperate, ci si ispira non più all’antico direttamente, ma ai maestri moderni, creando uno stile anticlassico, quasi 
espressionista per l’uso dei colori, non fedeli alla realtà, ha ispirato le avanguardie. Moti d’animo e torsioni 
michelangiolesche esasperate, anticipa la teatralità barocca, Vasari lo descrive negativo, artefatto, anticlassico e 
imitativo. 

Sebastiano del Piombo abile liutaio e cantante, nato e formato a Venezia, attivo a Roma. 

-Ante d’organo, S.Bartolomeo a Rialto. 

-Giudizio di Salomone (1509) olio su tela, Wimburne. 


-Pala S.Giovanni Crisostomo (1510) olio su tela, Venezia, struttura asimmetrica, sacra conversazione di personaggi 
addossati ad un’architettura a sinistra, veduta di paese a destra. 

-Pietà (1516) Museo Civico Viterbo, Vasari ne apprezza il paesaggio tenebroso e scuro con colore denso e pastoso, il 
cartone era però di Michelangelo, come si evince dal corpo della Vergine, separato da quello di Cristo, paesaggio 
notturno come Annibaie Carracci. 

-Morte di Adone (1512) Uffizi, abile colorista. 

-Ritratto di Ferry Carondolet con il segretario (1512) Lugano, ritorno al ritratto ufficiale, aulico e solenne con lineamenti 
precisi e attributi del potere. 

-Decorazione Villa Farnesina di A.Chigi 

-Resurrezione di Lazzaro (1519) N.G. Londra, per il cardinale Giulio de’Medici nella Cattedrale di Narbonne, in 
collaborazione per alcuni disegni preparatori con Michelangelo, forte plasticità delle figure, tonalismo non veneto ma 
atmosferico come Leonardo, tempestosa città romana di sfondo. 

-Ritratto di Clemente VII (1526) olio su tela, Capodimonte. 

-Andata di Cristo al Calvario (1530) olio su tela, Prado Madrid, figura 3\4, composizione minimale con ampie zone 
d’ombra, severità e dolore. 


Lorenzo Lotto (1480-1557) anticonformista, viaggia molto, frustrato dalla contemporaneità di altri grandi artisti come 
Tiziano a Venezia. Negli anni ’80 Giulio Paolini lo cita nella sua opera ‘Giovane che guarda Lorenzo Lotto’ riproducendo 
con una fotografia un suo ritratto, facendo diventare noi spettatori gli artisti. Influenzato a Bergamo da Ferrari, Correggio 
e dall’arte nordica tramite incisioni. Inquietudini religiose per la riforma protestante. 

-Ritratto vescovo Bernardo de’Rossi (1505) Capodimonte, accuratezza fiamminga e antonellesca. 

-Custodia dipinta con l’allegoria del contrasto tra virtus e voluptas, con una donna che veglia il bosco mentre un angelo 
sparge petali di fiori, una satiressa dietro il tronco e un satiro che si lava. 

-Ritratto Giovane con lucerna (1506) olio su tavola, Vienna, è il cancelliere del vescovo B.de'Rossi, Broccardo, che 
aveva scampato una congiura, rivolge a noi lo sguardo deciso, sullo sfondo una tenda di broccato con decorazioni di 
fiori di cardo (broccato-cardo, come il suo nome), luce fredda, particolari fisionomici precisi dureriani, l’esile fiammella 
della candela rappresenta la fragilità della vita umana. 

-Pala di S.Cristina al Tiverone (1505) olio su tavola, la cui cimasa è una Pietà con figure serrate su fondo scuro. 

-Pietà cimasa del Polittico di Recanati (1508) Pinacoteca Civica, complesso intreccio di gesti verso il Cristo. 

-San Girolamo penitente (1506) olio su tavola, Louvre, solitaria contemplazione ma più solare, con elementi naturali 
ambiguamente antropomorfi^ 

-Madonna con bambino e santi (1505) olio su tavola, N.G. Scozia Edimburgo, mezze figure monumentali illuminate da 
luce fredda e colori brillanti, con una tenda verde increspata di sfondo, apertura sul paesaggio e due boscaioli che 
lavorano richiamando la costruzione della croce. S.Francesco mostra le stimmate, premonizione della Passione. 
-Trasfigurazione (1510) olio su tavola, M.Civico Recanati, turbato da Raffaello e Michelangelo visti a Roma cerca di 
adeguarsi alla maniera moderna, pose macchinose, 2 livelli con contrasti luministici. 

-Pala Martinengo (1513) olio su tela, Chiesa di S.Bartolomeo Bergamo, oggi privo di predella e cornice, struttura 
architettonica con prospettiva verso la fuga di colonne delle navate, non verso l’abside, con cupola aperta verso il cielo, 
forte caratterizzazione psicologica, rebus sui cartigli in alto. 

-Pala di S.Bernardino a Pignolo, Bergamo (1521), colloquio tra santi, angeli scorciati in alto reggono la tenda verde che 
crea una zona d’ombra, in basso l’angelo che scrive ci guarda. Colori vivaci ma non tizianeschi, nordici. 

-Commiato di Cristo dalla madre (1521) olio su tela, Berlino, figure monumentali, patetismo espressivo, stesura più larga 
e ondulata. 

-Cartoni per tarsie lignee di Battista Capoferri (1526) S.Maria maggiore Bergamo, prospettive virtuosistiche con episodi 
biblici. 

-Affreschi per la Cappella della Villa Suardi, Bergamo (1524) alcuni di essi protestanti, Cristo vince il male, Profeti e 
Sibille con Santi, putti che giocano nel pergolato sul soffitto con simboli esoterici e alchemici. Molti sono andati rovinati 
con l’umidità, episodi della vita di S.Brigida e S.Barbara in cui ritrae anche i committenti, e in cui Cristo diventa una vite 
i cui tralci creano dei tondi in cui vengono ritratti i santi. Per le ambientazioni si ispira a Hans Memling con viste a volo 
d’uccello e alla ‘Nuova Gerusalemme’ di Varallo. 

-Ritratto di Andrea Odoni (1527) olio su tela, Hampton Collezioni Reali, introspezione emozionale. 

-Annunciazione di Recanati (1534) olio su tela, l’angelo col giglio in mano entra nella stanza da letto della Vergine e con 
un gesto innaturale indica Dio su una nuvola, lei dà le spalle e si rivolge a noi succube, turbata e umile, espressiva, teste 


più piccole, dettagli nordici dell’arredamento, gatto fugge (sconfitta del male) ed elemento ironico. Argan scrive che la 
Vergine si comporta come una semplice brava ragazza che colta di sorpresa mentre prega. 

-Adorazione dei pastori (1534) olio su tela, Brescia, per i fratelli Baglioni forse ritratti come i pastori, con naturalismo il 
bimbo abbraccia l’agnellino ma nessuno ride perché è simbolo della passione, emana luce propria lasciando al buio le 
altre figure in un cielo al crepuscolo. 

Firenze dopo la caduta dei Medici aveva instaurato la Repubblica di Savonarola, poi cadde e prese il potere un governo 
oligarchico retto da Pier Soderini (cui collaboratore fu Machiavelli). 

Piero di Cosimo (1462-1522) fu tra i pochi vitali e originali dai modelli nordici e leonardeschi, Vasari lo indica come 
genio deviante come Paolo Uccello e Pontormo: 

-Morte di Procri per i Guicciardini (1501-10) N.G. Londra. 

-Spalliere (1505) olio su tavola, Moma NY, storia della vita primordiale degli uomini, nella Caccia si uniscono esseri 
semibestiali e animali che scappano impauriti dall’incendio, nel Ritorno dalla caccia si ha un accenno di vita comunitaria 
e tecniche di costruzione, infine l’Incendio della foresta indica il progresso, con capanna e rozzi recipienti, uomini 
consapevoli che non scappano dall’incendio. Importanza ai valori atmosferici. 

-Ritrovamento di Vulcano (1505) olio su tela, Hartford, cacciato dall’Olimpo perla sua zoppia viene accolto dalle fanciulle 
dell’isola di Lemno. 

-Vulcano ed Eolo maestri dell’umanità (1505) N.G. Canada, adulti insegnano all’uomo l’uso del fuoco e la lavorazione dei 
metalli mentre sullo sfondo viene costruita una primitiva abitazione. Tutti i dipinti ornavano la casa di Francesco del 
Pugliese e si ispiravano al V libro del De rerum natura di Lucrezio e alla Genealogia deorum di Boccaccio, unendo 
concezione cristiana e mito antico, in una concezione antimedicea. 

-Prometeo ed Epimeteo (1510) Monaco Alte Pinakothek, dopo aver appreso da Vulcano l’uso del fuoco, Prometeo 
accende con una torcia le ruote del carro del Sole (simbolo di chiarezza di conoscenza) strappata agli dei. 

A Roma con Giulio II (1503-13), nipote di Sisto IV, e Leone X (1513-21) si perseguiva la restaurano della grandezza del 
papato con edifici e ristrutturazioni urbanistiche che rimasero incompiuti per vicende politico-militari. Leone X 
consigliato da Egidio da Viterbo sovvenzionò la ricostruzione di S.Pietro con la vendita delle indulgenze, mal visto dai 
protestanti germanici. Con Leone X (Giovanni de’Medici figlio di Lorenzo il Magnifico) si auspica ad un periodo di pace 
senza espansionismo, che purtroppo finirà col Sacco di Roma nel 1527. Paolo Ili Farnese istituirà il Concilio di Trento 
(1545-63) per riformare la chiesa cattolica e risolvere i problemi dogmatici e riprenderà il programma di restauro degli 
antichi fasti romani. 

Baldassarre Peruzzi (morto nel 1536) 

-Villa Farnesina (1509-12) per il banchiere Agostino Chigi, ‘villa delle delizie’, due piani, cornici, lesene e festoni 
decorativi, affreschi di Peruzzi, Del Piombo, Sodoma e Raffaello. 

-Palazzo di Pietro Massimo (1533) Roma, distrutto da un incendio durante il Sacco di Roma, ha la facciata curva, al 
primo piano un colonnato aperto su un vestibulum all’antica e due serie di paraste laterali, profonda zona d’ombra e 
chiaroscuro della griglia di pietre ai piani superiori con finestre più piccole in alto. 

S.Settis riprende la divisione della retorica: invento (committente), disposino (consigliere) e compositio (artista). 
Michelangelo e Raffaello sono anche importanti inventori concettuali, non meri esecutori visivi, Tiziano invia a Filippo II i 
suoi dipinti sui miti ovidiani senza richiesta, egli le chiama poesie. 

Nuove scenografie teatrali prospettiche e basate sull’antico di Pellegrino da Udine, Girolamo Genga per la Calandria a 
Urbino (1513) a volte con edifici riconoscibili o scene simboliche, Baldassarre Petruzzi con disegni di scenografie 
(Scena per Commedia, Uffizi) ispirato a Bramante, Raffaello con i Suppositi di Ariosto nel carnevale del 1519 e costruì un 
teatro aperto sulla veduta del Tevere in Villa Madama. 

A Milano troviamo i leonardeschi: Boltraffio e D’Oggiono collaboratori, e altri autonomi come Andrea Solario, ispirato 
anche alla pittura veneziana nei paesaggi del Riposo durante la fuga in Egitto (1515) olio su tavola, Museo Poidi Pezzoli 
Milano, con influenze fiamminghe e di A. da Messina, Cesare da Sesto attivo a Messina con l’Adorazione dei magi per la 
Chiesa di S.Nicolò, ora a Capodimonte, con elementi leonardeschi e classici raffaelleschi, infine Bernardo Luini con il 
Sonno di Psiche (1520) ora alla P. di Brera e l’affresco della Crocifissione (1529) per S.Maria degli angeli a Lugano. 
Bramantino (1465-1530) è più austero e crea forme graficamente definite e incisive, rigorosità prospettica 
nell’Adorazione dei Magi (1501) del N.G. Londra, e affinità a Bramante nel Cristo uomo di dolori (1490), fu chiamato per 

















le Stanze vaticane da Giulio II, severe architetture nella Crocifissione a Brera, ma soprattutto nel primo ciclo di arazzi 
prodotti in Italia, gli Arazzi dei mesi (1504). Come architetto costruì la Cappella Trivulzio per il maresciallo Gian Giacomo. 
Gaudenzio Ferrari si ispira a Foppa, Zenale, Bramante, Leonardo, Perugino e Raffaello, ma anche a Durer e ai pittori 
danubiani tramite disegni e incisioni. 

-Storie di Cristo (1513), affreschi perla Chiesa di S. Maria delle grazie a Varallo Sesia, crea sculture lignee molto 
realistiche addossate agli affreschi della Cappella del Calvario a Varallo, che ricostruivano i luoghi della vita e della 
passione di Cristo. 

-Crocifissione (1535) Pinacoteca Sabauda, Torino, affollato, pathos e tensione. 

-Martirio di S.Caterina (1540) Brera Milano, più magniloquente, volto della santa impassibile, fondo urbano. 

Palma il vecchio (1480-1528) 

-Sacra conversazione (1520) olio su tela, Vienna, tonalismo più tranquillo, stile pacato e meno dinamico di Tiziano. 
-Venere e amore (1520), olio su tela, Cambridge. 

A Brescia si unisce realismo lombardo e pittura tizianesca: 

Romanino: 

-Compianto sul Cristo morto (1510) olio su tavola, G.A.Venezia, colore pieno e corposo e composizione dinamica. 

-Pala di S.Giustina (1513) museo civico Padova, omaggio a Tiziano con architettura bramantesca (volta a botte 
cassettonata) 

-Scene Passione di Cristo (1520) affresco, Duomo di Cremona. 

Moretto: 

-Ritratto di gentiluomo (1526) olio su tela, N.G.Londra 

-Elia e l’angelo (1534) Cappella del Sacramento, S.Giovanni Evangelista Brescia, eleganti stimoli veneziani e lotteschi. 
-S.Giustina e un devoto (1530) olio su tavola, Vienna, fu attribuita a Raffaello nel 1800, ne fu ispirato tramite incisioni di 
Marcantonio Raimondi. 

-Cristo e l’angelo (1550) olio su tela, Pinacoteca Tosio Martinengo, toni smorzati, composizione su una scalinata. 

Savoldo: viaggia a Parma, Firenze, Venezia (1520) ma usa il naturalismo lombardo di ascendenza nordica. 

-Ritratto d’uomo in armatura (1520) olio su tavola, Louvre, figura di ‘spalla’, specchi riflessi nell’armatura come i 
fiamminghi. 

-S.Matteo e l’angelo (1535), olio su tela, Metropolitan M. NY, per la Zecca di Milano, ambientazione notturna con luce 
soffusa della candela, effetti chiaroscurali. 

-Tentazioni di S.Antonio (1530) olio su tavola, S.Diego, influenza fiamminga e degli ‘stregozzi’ di Bosch. 

-Maddalena (1540) olio su tela, N.G. Londra, panneggio del mantello palpitante di luce. 

A Bologna Amico Aspertini, pittore, scultore, miniatore, copia le opere classiche a Roma ma inserisce espressioni 
quasi caricaturali nella Pietà della Basilica di S. Petronio (1517). 

A Ferrara Dosso Dossi, emulatore di Cosmè Tura e poi di Tiziano a Venezia dal 1510, crea paesaggi ricchi di 
cromatismo e tono favoloso, temi mitologici e letterari che ispireranno Annibaie Carracci nel 1600, come la Circe (1520), 
N.G.Londra, La partenza degli argonauti (1518) N.G.of Arts Washington e Enea all’ingresso dei Campi Elisi (1520) N.G. 
Ottawa. 

A ParméCo rìfeQqio ) Antonio Allegri da Correggio in Emilia (1489-1534) si forma presso MaWfè&nàì ispirazioni di 
Leonardo e Raffaello, dà i presupposti per il decorativismo barocco. 

-Affreschi Camera della Badessa (1519) Convento di S.Paolo, soffitto a spicchi con lunette a monocromi che evocano 
bassorilievi antichi. 

-Visione di S.Giovanni a Patmos (1520) affresco cupola di S.Giovanni Evangelista a Parma, illusionismo dello sfondato 
come Mantegna, sospesa a mezz’aria c’è la figura di Cristo e gli apostoli sul perimetro. 

4$MÈnzionè<(1 528) Duomo di Parma, affresco eui&la)con il tripudio di angeli in salita con iaVergine; aspetto festoso, 
colore leggero e fluente, continuum tra figura e figura con trapassi chiaroscurali. 

-Madonna di S.Gerolamo (1528) G.N.Parmaj modellati morbidi e interesse nei gesti e negli sguardi. 

-Adorazione dei pastori (1530) Dresda, drammaticità delle luci e ombrelquasi caravaggesco. 

-Giove e Antiope (1528) Louvre. 

-Ciclo degli Amori di Giove per Federico Gonzaga (1531) Danae (G.Borghese Roma, pioggia d’oro come Tiziano ma qui 
più come una nuvola). Leda ^erlinOi come Michelangelo), lo (Vienna, Giove è una nuvola con il volto) e Ganimede 

(Vienna). 







-Compianto sul Cristo morto (1524) G.N. Parma, meno naturale con figure allungate, il centro coincide con un semplice 
uomo con la scala, colori artificiali (rosso acceso). 

Fra Bartolomeo della Porta (1475-1517) monaco domenicano, composizioni solenni, allievo di Cosimo Rosselli, studia 
lo sfumato leonardesco e la plasticità di Michelangelo. 

-Apparizione dell’Eterno a S.Caterina e Maddalena (1508) RN. Lucca, gamma cromatica ricca dopo il viaggio a Venezia. 
-Sposalizio di S.Caterina (1511) olio su tavola, Louvre, monumentale come la Madonna del Baldacchino di Raffaello. 

Andrea del Sarto (1486-1531) influenze di L., M. e R., formato nella bottega di Piero di Cosimo, fu invitato in Francia da 
Francesco I ma per timidezza rifiuta. 

-Affreschi a monocromo con Storie del Battista (1517) Chiostrino dello Scalzo, Firenze. 

-Storie di Giuseppe (1515) olio su tavola, G.Palatina Firenze, per la camera nuziale di Borgherini. 

-Madonna delle arpie (1517) Uffizi, significati allegorici e attitudini eleganti dei personaggi, colore tizianesco con istanze 
classiche, il titolo è stato attribuito dal Vasari per le figure sul basamento in accezione negativa. 

-Madonna del sacco (1525) affresco, Chiostro dei morti S.issima Annunziata, Firenze. 

-Compianto sul cristo morto (1524) G.Palatina Firenze. 

-Madonna bambino e santi (1528) G.Palatina Firenze, dissonanze di colori puri. 

-Madonna in gloria e 4 santi (1530) G.Palatina Firenze, paesaggio fantastico di rocce dirupate, anticipa motivi 
iconografici di fine 1500. 

Pontormo, Jacopo Carucci (1494-1557) sfumato di L., corpi di M. ossessionato nel superarlo, colori di R., allievo di 
A.d.Sarto, esperto nel disegno ( vasto corpus grafico) 

-Camera nuziale di Borgherini (1517) con il maestro con Storie di Giuseppe ebreo, complessa organizzazione spaziale e 
narrativa, linee diagonali. 

-Vertumno e Pomona (1519) affresco Villa di Poggio a Caiano dei Medici, ritorno al classico e al rigore compositivo. 
-Affreschi Scene della Passione di Cristo (1525) per la Certosa di Galluzzo, ispirati dalle incisioni di Durer con analogo 
soggetto. 

-Annunciazione e Trasporto di Cristo al sepolcro (1527) affresco Cappella Capponi S.Felicita, doppia piramide 
rovesciata, elimina qualsiasi accenno ambientale, colori corposi e smaltati e forte espressività. 

Rosso Fiorentino (1495-1540) allievo di A.d.Sarto, lascia Firenze per Roma. 

-Deposizione dalla Croce (1521) Pinacoteca Volterra, deformazioni espressive, sfondo piatto, gesti bloccati e meccanici, 
colori smaltati e gelidi, irrealtà, composizione non equilibrata, filtro rosso aspro e disturbante. 

-Compianto sul Cristo morto da 4 angeli (1525) M.o.f.arts Boston, corpo sproporzionato che ricorda un Adone profano, 
torsione serpentinata, il braccio che pende richiama la Pietà di M. 

-Ristrutturazione del castello di Fontainebleau insieme a Primaticcio e altri artisti italiani. Le numerose decorazioni sono 
state distrutte, rimangono gli affreschi allegorici incorniciati da ornamenti di foglie, frutti e ghirlande. 

-Pietà (1530-5) olio su tela, Louvre, elementi michelangioleschi e colori accesi. 

Primaticcio (1504-70) ispirato da Correggio e Parmigianino 

-Caminetto della duchessa Fontainebleau (1543) estrema raffinatezza decorativa. 

Benvenuto Cellini (1500-71) lavora con bronzo e oro per il sovrano. 

-Saliera d’oro (1540) oro e smalto, Vienna, piccolo formato ma figure complesse e dinamiche. 

-Perseo (1545) bronzo su base di marmo, per Cosimo I de’Medici, la figura si erge sui resti di Medusa decapitata. 

-Ninfa (1545) lunetta sovraporta, altorilievo in bronzo per il Castello di Fontainebleau, ora al Louvre. 

-Vita scritta da lui medesimo e Trattati di oreficeria e scultura, tradotta da Goethe e apprezzata dai letterati romantici. 
-Busto di Cosimo I Medici (1545) posa fiera e ideale, nonostante la perfezione fisiognomica. 

Jean Cousin il Vecchio (1490-1560) francese ispirato dagli artisti di Fontainebleau. 

-Èva prima Pandora (1550) olio su tavola, Louvre, tono intellettualistico, elegante e raffinato. 

Domenico Beccafumi (1486-1551) senese, si ispira al 1400 e a Perugino con tocchi moderni assimilati a Roma. 

-S.Caterina da Siena riceve le stimmate (1514) P.N.Siena, sensibilità spaziosa complessa, figure allungate, espressioni 
assorte. 

-Affreschi a tema storico per Palazzo Bindi-Sergardi (1524) e per il Palazzo Pubblico di Siena (1529) con colori 
scintillanti e imprevedibili scorci. 

-Cristo al Limbo (1530) RN.Siena, luce irreale. 


Giulio Romano (1499-1556) allievo di Raffaello, gusto decorativo archeologico. 

-Visione di Costantino e Battaglia di Ponte Milvio nella Sala di Costantino, Stanze Vaticane (1519) con vedute romane e 
citazioni classiche (colonna Traiana e arco di Costantino), scena bellica e concitata. 

-Pala della Lapidazione di S.Stefano (1524), Chiesa di S.Stefano Genova, sintesi della maniera moderna, effetto teatrale 
veneziano quasi grottesco. 

-Palazzo Te (1524) Mantova per Federico II Gonzaga, sia rappresentanza che intrattenimento, composizione non 
equilibrata, affreschi di ispirazione archeologica domus romane, colonne classiche che cadono (decadenza del 
classico). Si basa sulla pianta quadrata vitruviana, ma una facciata non fu mai realizzata, con elementi classici su fondo 
rustico di pietre a bugnato, archi, colonne doriche e pilastri tuscanici. Nel cortile alcuni triglifi sono pendenti verso il 
basso creando effetti chiaroscurali e dinamici, nella facciata posteriore c’è un loggiato. Le decorazioni ad affresco 
elogiano Carlo V che nel 1530 aveva nominato Francesco II duca. 

-Sala dei Giganti (1535) Palazzo Te, trionfo dell’imperatore sui nemici travolti da un turbine di rovine. 

-Sala di Psiche (1536) Palazzo Te, scorci prospettici, torsioni michelangiolesche e alcune figure che escono 
dall’inquadramento. 

-Storie di Amore e Psiche (1526) affresco Palazzo Te, dalle Metamorfosi di Apuleio, non possono guardarsi, lei di notte 
accende una candela e supera una serie di prove per avere l’immortalità. 

-Disegni di argenterie, arazzi, scenografie teatrali, ritratti, progetti urbanistici per i Gonzaga di Mantova (Vasari dirà che 
Mantova è la nuova Roma). 

-Ciclo troiano e scene di caccia, affreschi Palazzo Ducale, Mantova. 

-Gabinetto dei Cesari, Palazzo Ducale M. 

-Cortile della cavallerizza con colonne tortili, Palazzo Ducale M. 


Crisi della Maniera: contaminazione di elementi classici, citazioni moderne e variazioni personali, ci si allontana 
dall’imitazione della natura, esplorando temi inediti, la figura serpentinata è l’esasperazione del canone del 
contrapposto classico. 

Francesco Salviati 

- Carità (1545) olio su tavola, Uffizi 

-Affreschi Palazzo Ricci (1553) per il cardinale Giovanni Ricci, finanziere di umili origini che sceglie le Storie di David con 
decorazioni ispirate all’antico, figure allegoriche e ignudi. Nella scena di Betsabea che si reca da David su una grande 
scala serpentinata ricorda il virtuosismo di Pontormo nel Giuseppe in Egitto con varie scene, invece qui c’è la figura di 
Betsabea per 3 volte. 

-Storie di Furio Camillo (1545) Sala delle Udienze Palazzo Vecchio Firenze, per Cosimo de’Medici, ricostruzione del 
mondo romano antico attraverso lo studio diretto di reperti e modelli raffaelleschi. 

-Deposizione (1540) olio su tela, Brera, ispirazioni di Raffaello, Michelangelo e Parmigianino. 

-Pazienza e Virtù cardinali (1542) per palazzo Corner, ora a Roma in una collezione privata. 

Giambologna 

-Ratto delle Sabine (1570) marmo, Loggia dei Lanzi Piazza della Signoria, anticipa il dinamismo dell’Apollo e Dafne di 
Bernini, a tutto tondo per la narrazione. 

- Mercurio (1576) bronzo, Bargello Firenze. 

-Appennino (1571) pietra, Parco della Villa di Pratolino dei Medici, dio montano che si integra perfettamente con 
l’ambiente e si riflette nell’acqua. 

-Grotta di Boboli (1588) dietro Palazzo Pitti, incrostata di madreperla, conchiglie, stalattiti e le statue dei Prigioni di 
Michelangelo per la tomba di Giulio II murate. 

-Cosimo I a cavallo (1590) bronzo, Piazza della Signoria. 

Gerolamo Genga (1476-1551) urbinate, presso la corte dei Gonzaga, che gli dona una casa di rappresentanza in cui 
espone la collezione di reperti antichi e opere moderne, incontra artisti e il duca stesso. 

-Villa imperiale nuova a Pesaro (1521), con decorazioni ad affresco illusionistiche che sfondano la parete su paesaggi 
che si riferiscono all’ambiente esterno. Corrispondenze tra soffitto e pavimento come nella Sala della chiocciola. 
-Giardino imperiale, lascia i mattoni a vista, si rifà al cortile del Belvedere di Bramante e a Villa Madama di Raffaello, 
architetture classiche, cortile di andamento discendente (la natura quasi copra la villa vista dall’alto dell’ingresso sulla 
collina). 


Parmigianino, Francesco Mazzola (1503-40) si rifugia a Bologna dopo la diaspora del Sacco di Roma, amante di 
alchimia ed esoterismo come Galeazzo Sanvitale. Andrà a Roma e a Firenze, influenzerà con il corpus grafico numerosi 
manieristi, tra cui la scuola di Fontainebleau. 

-Autoritratto entro uno specchio convesso su tavola convessa (1521) Vienna, innovazione ripresa solo nel 1900. 
-Ritratto di Sanvitale, Capodimonte. 

-Diana e Atteone (1522) affresco per la Stufetta (bagno) della moglie di Sanvitale, stesura morbida e luminosa, figure 
allungate, levigate, colori smaltati e compatti (contrario di Correggio). 

-Sacra Conversazione (1529) Pinacoteca Nazionale Bologna, ambiente oscuro notturno, corrispondenze tra gesti e 
sguardi. 

-Madonna della Rosa (1530) Dresda, sembra una Venere che regge Amore, ambiguità colta per il destinatario Pietro 
Aretino. 

-Antea (1535) olio su tela, Capodimonte, caratteristiche fisiognomiche sublimate. 

-Vergini Savie e folli (1540) volta di S.Maria della steccata, Parma, figure allungate, sfondo volta a cassettoni con 
riquadri separati da ricchissimi fregi e colori pompeiani (rosso, oro, azzurro intenso). 

-Adamo, Èva, Mosè e Aronne nelle quattro nicchie a monocromo, di cui abbiamo numerosi studi a penna, inchiostro e 
acquerello (Metropolitan NY). 

-Madonna dal collo lungo (1540) olio su tavola, Uffizi, bambino in posizione innaturale e sproporzionato, sembra già 
morto e deposto, inserzione della colonna unico elemento rigoroso e dritto ma non di stile classico, tendaggio teatrale 
scenografico, forse interrotta dalla morte dell’artista. Prospettiva errata, il profeta sulla destra appare piccolo. 
Prevalgono linee morbide e forme ovali. 

-Ritratto allegorico di Carlo V (1530), NY. 

Perin del Vaga (1501-47) allievo di Raffaello, andò a Genova Liguria, presso Andrea Doria. 

-Palazzo Doria a Fassolo (1530) ristrutturazione, diventa residenza ufficiale, affreschi che esaltano Carlo V e Doria, 
assimilando Genova a Roma antica, affresco con Nettuno che calma le acque per far approdare Enea. Nella Sala dei 
Giganti, l’affresco con la Caduta dei giganti ha figure michelangiolesche abbigliate alla turca (vittorie sui Berberi) e 
ripartizione in 2 parti come La disputa del sacramento di Raffaello, ma supera il classico con effetti dinamici e tensioni, 
come l’ovale creato dalla fascia dello zodiaco. 

-Archi trionfali per l’ingresso di Carlo V (1530) a Bologna per essere incoronato da Clemente VII. Il primo aveva putti, 
Bacco, ninfe, satiri e Nettuno, il secondo effigi degli imperatori romani suoi ideali predecessori, gli altri due episodi di 
difesa della fede, e infine la porta di S.Petronio decorata da vari artisti tra cui Vasari con linguaggio volutamente 
antichizzante. Fu infine accolto a Mantova da archi trionfanti all’antica di Giulio Romano. 

-Affreschi Sala Paolina di Castel S.Angelo, Roma, Storie di Alessandro Magno e S.Paolo, privi di riferimenti paesistici, 
figure massicce e colori vivaci. 

Polidoro da Caravaggio allievo di Raffaello, si rifugia a Napoli dove ha committenti meno prestigiosi e aristocratici 
(Confraternita del pesce) che gli ispira una vena drammatica. Va a Messina, dove morirà. 

-Polittico dei Carmelitani (1533) Galleria Sabauda Torino. 

-Andata al Calvario (1534) olio su tavola, Capodimonte, stessa iconografia dello Spasimo di Sicilia di Raffaello (Salita al 
Calvario) del 1517 ora al Prado, Madrid, in perfetto gusto religioso meridionale, drammatico e coinvolgente, intriso di 
elementi nordici grazie a stampe e incisioni, come per l’ambientazione dell’angusta valle e la crudezza dei modellati. 
-Progetto per arco di trionfo (1535) penna, Berlino. 

Antonio da S.Gallo (1483-1546) 

-Progetto ligneo per S. Pietro, rifiutato da papa Paolo Ili Farnese. 

-Palazzo Farnese (1534) prototipo fiorentino unico blocco, completato da Michelangelo. 

Jacopo Vignola: 

-Villa Giulia (1550-5) per papa Giulio Ili del Monte, con interventi di Vasari nel Ninfeo, edificio a 3 piani con logge e 
nicchie alternate, statue e fontane. 

-Nuova Chiesa per l’Ordine dei Gesuiti (1568) Roma, per il cardinale Alessandro Farnese, dopo il concilio di Trento, 
pianta longitudinale, navata singola con volta a botte, cupola sul transetto, cappelle laterali, gioco di luce per attirare 
verso l’altare, la facciata è di Giacomo della Porta, semplice e sobria, 2 piani con frontone che si raccorda con 2 volute, 
la tripartizione degli ingressi non corrisponde alla partizione interna. 




-Villa Farnese a Capriola (1559) presso Viterbo, già disegnata da B.Peruzzi e A.da Sangallo, residenza estiva su di una 
collina, due ponti la collegano al vasto giardino all’italiana alle sue spalle, cortile a 2 piani circolare, scala interna 
elicoidale come Bramante in Vaticano, finti arazzi dipinti e scene storiche che esaltano i Farnese. 

-Chiesa di S.Andrea su via Flaminia (1554) Roma, per papa Giulio III con impianto ellittico anche nella cupola. 

-Villa Lante a Bagnaia (1556) Viterbo, integrazione architettura-ambiente, padiglioni gemelli, giardini all’italiana con 
fontane e terrazze. 

-Tempietto sacro Bosco di Bomarzo (1550) motivi bizzarri e fantastici, mostri, giganti, fontane e capricciose costruzioni. 

Pirro Ligorio: 

-Casina di Pio IV (1558) con abbondanti decorazioni a stucco. 

-Villa d’Este (1550) per il cardinale Ippolito II d’Este con immenso giardino all’italiana, sistema di canalizzazione delle 
acque del fiume Aniene in fontane e giochi idrici. L’organo idraulico è nascosto in un imponente complesso 
archeologico e scultoreo. 

Pellegrino Tibaldi: 

-Adorazione dei pastori (1549) olio su tela, G.Borghese Roma, folla di figure con forte risalto plastico. 

-Battesimo di Cristo (1541) affresco Oratorio di S.Giovanni Decollato Roma, ispirato alla Sagrestia nuova di S.Lorenzo di 
Michelangelo e agli affreschi di Raffaello, con colori più freddi e classica eleganza. 

-Collegio Borromeo a Pavia (1564) austerità senza decorazioni come il cardinale Carlo aveva stabilito dopo il Concilio di 
Trento. 

-Disegno per Tabernacolo per il Duomo di Milano, ora al Castello Sforzesco che attirava l’attenzione sull’altare per 
l’eucarestia. 

-Chiesa di S.Fedele a Milano (1569) stesso impianto della Chiesa del Gesù a Roma in chiave più michelangiolesca. 

Daniele da Volterra: 

-Deposizione di Cristo dalla croce (1541) affresco Cappella Orsini nella Chiesa della Trinità dei Monti, Roma, ispirata alla 
Deposizione di Rosso Fiorentino, con figure più geometrizzate e rigorose, taglio asimmetrico (croce non centrale). 
-Presentazione della Vergine al tempio (1548) affresco Cappella della Rovere, netti contrasti chiaroscurali. 

Agnolo Bronzino: formatosi presso il Pontormo attivo a Firenze. 

-Storie di Mosè (1540) Cappella di Eleonora di Toledo a Palazzo Vecchio, Mosè è prefigura di Cosimo de’ Medici, 
citazioni di Michelangelo, Pontormo, R.Fiorentino, Signorelli, P.Uccello e sculture classiche, con colori freddi e smaltati. 
-Allegoria (1545) N.G.Londra, tra Cupido, Venere e il Tempo. 

-Ritratto di Eleonora di Toledo e figlio (1545) Uffizi, sfondo lucente ma freddo, particolare delle vesti per esaltare il rango 
sociale. 

-Ritratto della poetessa Laura Battiferri (1555) Palazzo Vecchio, tagliente profilo su fondo ardesia. 

-Disegni per arazzi con Storie di Giuseppe Ebreo, valore encomiastico per Cosimo. 

Giorgio Vasari: dedica le Vite a Cosimo de’Medici. 

-Salone dei 500 (1563) con decorazioni encomiastiche, riesce a ottenere per Cosimo la Vittoria di Michelangelo per il 
sepolcro di Giulio II, che pone sotto l'affresco della Presa di Siena. 

-Studiolo per Francesco I (1570) successore di Cosimo, gusti esoterici e tecnico-scientifici (Rinascimento Notturno), 
con anticaglie, a forma di volta a botte, nicchie con statue di bronzo, nessuna luce naturale. Tema principale è il 
rapporto Natura-Arte. 

-Percorso sopraelevato segreto tra Palazzo Vecchio e Palazzo Pitti. 

-Ritratto di Alessandro de’ Medici (1533) olio su tavola, Uffizi, ritratto di stato di profilo con armatura bianca e finestra 
con città assediata. 

Buontalenti: 

-Fiasco con catena (1583) dall’Opificio delle pietre dure, con lapislazzulo, oro e smalto. 

-Raccolta delle opere dei Medici nella Tribuna degli Uffizi (nasce il museo) di forma ottagonale coperta da una cupola 
incrostata di conchiglie e madreperla con costoloni dorati, la luce arrivava dall’alto e sulle pareti mensole per esporre le 
opere in modo eterogeneo, dove Cosimo aveva riunito le residenze dei maggiori magistrati fiorentini per averli sotto 
controllo. Nel 1800 gli oggetti furono divisi per categorie e portate in diversi musei. 

-Disegno per scalinata-balaustra per S.Trinita (1574) Uffizi. 

-Architetture effimere e decorazioni per battesimi, funerali e nozze. 

-Effetti speciali per gli interludi dello spettacolo teatrale Pellegrina, con nubi in movimento, luci e musica. 


-Cavea degli Uffizi, con gradini e palco ducale al centro e palco rialzato sul fondo. 

-Naumachia (battaglie navali) nel cortile di Palazzo Pitti invaso dall’acqua. 

Ammarinati: 

-Progetto per Ponte di S.Trinità, realizzato solo nel 1944, Firenze. 

-Ristrutturazione di Palazzo Pitti. 

-Fontana di Nettuno (1563) bronzo e marmo, Piazza della Signoria, per Cosimo I, il dio si erge su un carro con allegorie 
e divinità marine. 

Baccio Bandinelle 

-Ercole e Caco (1534) per Alessandro de’Medici, da sistemare accanto al David di M. di fronte Palazzo Vecchio, marmo 
di Carrara, simbolo dell’orgoglio repubblicano, vano tentativo di competere con Michelangelo. 

Jacopo Sansovino: fuggito a Venezia dopo il Sacco di Roma. 

-Ristruttura piazza S.Marco (1537) 

-Palazzo Corner (1533-56) Venezia, effetti chiaroscurali, pian terreno rustico e sopra classicheggiante con colonne 
abbinate. 

-Porta di S.Marco (1545) bronzo, concitazione espressiva tipica delle figure pittoriche. 

-Libreria Marciana (1537) con i manoscritti del cardinale Bessarione, e la Loggetta sotto il campanile per connettersi a 
piazza S.Marco. 

Falconetto: ispirazioni di Raffaello e Peruzzi. 

-Loggia Cornaro (1524) Padova. 

Michele Sanmicheli: 

-Palazzo Bevilaqua (1530) Verona, basamento rustico, piano nobile con colonne variamente scanalate, decorazioni 
scultoree. 

-Porta nuova a Verona (1540) funzione militare, pietre rustiche, con frontone dorico coronato dallo stemma della città. 

Tintoretto, Jacopo Robusti (1518-94) figlio di un tintore veneziano, esaspera il tonalismo di Tiziano con molteplici punti 
di luce, ispirandosi a Michelangelo e all’antico. 

-Miracolo di S.Marco (1548) G.A.Venezia, plasticità monumentale, drammaticità e teatralità, forte coinvolgimento 
emozionale. 

-Ritratto di Jacopo Soranzo (1550) G.A.Venezia, introspettività, attimo in cui traspare un’emozione, taglio non ufficiale. 
-Susanna e i vecchioni (1557) Vienna, ignuda in un misterioso giardino spiata da due vecchi, morbidi trapassi 
chiaroscurali e cromatici. 

-Ritrovamento del corpo di S.Marco (1566) Brera Milano, scorcio virtuosistico del corpo steso, luce irreale, 
coinvolgimento emozionale. Il santo con Vangelo e Aureola ferma la profanazione dei corpi mentre cercavano il suo, 
figura sdoppiata in anima e corpo, richiamo della peste a Venezia, punto di fuga laterale. 

-Trafugamento del corpo di S.Marco (1566) G.A.Venezia, fuga prospettica sulla piazza. 

-Ridecorazione Palazzo Ducale dopo gli incendi del 1574-77 con allegorie mitologiche, Paradiso, parete di fondo della 
Sala del Maggior Consiglio, completato da allievi. 

-Fuga in Egitto (1583) Scuola Grande di S.Rocco Venezia, ambientazione paesistica prevale con toni intimi e misteriosi, 
scene in notturno con sante penitenti in contemplazione (S.Maria Egiziaca) 

-Ultima cena (1594) S.Giorgio Maggiore, andamento diagonale con più personaggi come in un’osteria, molto popolare. 
-Salita al calvario, colore non naturalistico e pastoso, linea non definita. 

-Adorazione dei pastori, effetti di luce, scena di vita contadina quasi grottesca. 

-Annunciazione, ambiente domestico, casa in rovina, corteo di angeli, iconografia nuova, contesto molto umile e più 
attinente alle scritture. 

-Cristo e la donna adultera (1546) olio su tela, Amsterdam, teatralità ed espressività. 

-Lavanda dei piedi, Prado Madrid. 

Veronese (1528-88) ispirato da Giulio Romano, Correggio, Parmigianino e Sanmicheli a Verona. 

-Nozze di Cana, Louvre 

-Giunone riversa su Venezia i suoi doni (1553) Sala del Consiglio dei 10 Palazzo Ducale, scorcio da sotto in su, amore 
per il fasto, sentimento del colore brillante, accostamenti di complementari, diversi riquadri ma stesso punto di vista 
prospettico. 

-Trionfo di Mardocheo (1555) Chiesa di S.Sebastiano Venezia, effetti illusionistici, scorcio di un gigantesco edificio. 
-Alessandro e la famiglia di Dario (1565) N.G.Londra, per i Pisani, personaggi in costumi antichi e moderni su fondale 
classicheggiante. 


-Cena in Emmaus (1560) Louvre, teatralizzazione fastosa come fosse una scena profana. 

-Cena in casa Levi (1473) G.A.Venezia, per il refettorio del convento di S.Giovanni e Paolo, sontuoso porticato a 3 
fornici, al centro l’Ultima cena (titolo originale poi costretto a cambiarlo per l’Inquisizione), colori intensi, con profani 
buffoni, nani etc. 

-Decorazioni villa Barbaro a Maser con architetture illusionistiche dipinte, aperte su paesaggi ispirati a stampe tedesche 
e alla natura circostante, personaggi mitologici e membri della famiglia. Colori stesi a larghe e luminose campiture. 
-Ultima cena (1580) olio su tela, voluta asimmetria della figura di Cristo che non corrisponde con il punto di fuga dove 
c’è la colonna, altre scene secondarie quotidiane. 

-Venere e Marte legati da Amore (1580) olio su tela, Metropolitan NY. 

Palladio (1508-80) attenzione all’antico, al contesto naturale o urbanistico e i committenti aristocratici che volevano 
ville anche per svaghi e otia culturali. Viaggia a Vicenza e Roma, conosce l’umanista Daniele Barbaro e con lui pubblica 
‘L’antichità di Roma raccolta brevemente da autori antichi e moderni’ (1554) e crea l’apparato illustrativo per il Trattato 
di Vitruvio. 

-Ristrutturazione della Basilica di Vicenza (1546) inglobando la struttura gotica precedente ad un regolare loggiato 
ispirato alla Libreria di Sansovino, con sculture sulla balaustra. 

-Palazzo Chiericati (1550) Vicenza con ali laterali a doppio loggiato, motivo caratteristico della facciata-tempio. 

-Villa Capra, detta la Rotonda (1550) Vicenza, suggerisce la pianta centrale a croce greca con salone coperto da 
cupola. 

-Loggia del Capitano (1571) Vicenza per commemorare la vittoria di Lepanto, forti chiaroscuri grazie alle membrature. 
-Chiesa di S.Giorgio maggiore (1566) Venezia, pianta longitudinale, 3 campate, facciata con colonne su alti basamenti 
che sorreggono un frontone corrispondente alla navata centrale. 

-Chiesa del Redentore (1576) isola di Giudecca, Venezia, per la fine della peste, sviluppo longitudinale, navata centrale 
con volta a botte e finestre che la illuminano, le navate laterali sono sostituite da profonde cappelle laterali. 

-Trattato ‘4 libri dell’architettura’ (1570) in cui esalta il colore bianco come simbolo della purezza divina e la tradizione 
classica. 

-Villa Barbaro a Maser (Treviso) 1560, unico piano per le ali laterali porticate, 2 piani per il corpo centrale. 

-Progetto per Teatro Olimpico di Vicenza (1580) pochi giorni prima di morire, è il primo stabile del rinascimento ex novo, 
ispirato alle cavee per il pubblico antiche ma coperto da soffitto, forma ellittica con colonnato corizio, proscenio con 
scena fissa (veduta ideale di Vicenza, poi cambiato). 

Bassano: 

-La semina del grano/ La pastorale (1558) Lugano, sperimenta sull’iconografia religiosa come fosse una scena di genere, 
ispirato alle stampe nordiche, riferimento alla parabola del seminatore, forti contrasti luministici. 

Bordoni allievo di Tiziano, attivo a Milano, Fontainebleau e Augusta. 

-Consegna dell’anello al doge (1545) G.A.Venezia. 

-Sacra famiglia con S.Gerolamo (1548) Chiesa di S.Maria presso S.Celso Milano. 

El Greco: ispirato dal luminismo di Tintoretto e dalle gamme fredde e cangianti di Bassano, viaggia a Roma, in Spagna e 
a Bergamo. 

-Altarolo portante con Adorazione, Battesimo e Cristo Trionfante. 

G.B.Moroni: 

-Ritratto del Sarto (1570) N.G.Londra, analisi fisiognomica, in azione. 

-Ritratto di Antonio Novagero (1564) Brera Milano. 

Marcello Venusti: 

-Noli me tangere, chiesa di S. Maria Sopra Minerva, Roma, rigore antimanierista post Concilio di Trento. 

Taddeo Zuccari: 

-Pietà (1564) olio su tela, G.N.Marche, semplificata leggibilità, corpo di Cristo illuminato dagli angeli con fiaccole accese. 

Federico Zuccari, fratello: 

-Flagellazione (1577) affresco Oratorio di S.Lucia Roma, più fastoso e mitologico, riferimenti all’arte del primo 
Rinascimento con Cristo figura cardine. 

Valeriano: 

-Assunzione della Vergine (1588) Chiesa del Gesù Roma, (Gesuiti) secondo Ignazio da Loyola l'immagine sacra non deve 
avere abbellimenti e deve essere immediata. 

-Cristo Bendato e Ecce Homo (1597) Cappella della Passione, Chiesa del Gesù, atmosfera buia, bagliore che parte da 
Cristo, linguaggio classicheggiante ma senza tempo, spoglio di riferimenti contemporanei. 


Pulzone: 

-Annunciazione (1587) olio su tela, Capodimonte. 

Francesco Zucca ri: 

-Portale del Palazzo Zuccari (1590) Roma, mascherone che riprende quelli di Vignola. 

-Artisti dell’Accademia di S.Luca (1593) a Roma che disegnano nella Sagrestia nuova di S. Lorenzo, Louvre. 

Domenico Fontana: 

-Risistemazione urbanistica di Roma presso Sisto V per crescita demografica. 

-7 strade per congiungere 7 basiliche di pellegrinaggio di Roma, creando una forma a stella che allude alla Vergine. 

Carlo Maderno: 

-Facciata Chiesa di S.Susanna (1597) Roma, due ordini come quella dei Gesuiti, ma più movimentata e chiaroscurale, 
portale con rilievi. 

-Facciata di S.Pietro (1607) Vaticano, unico ordine gigante per armonizzare con le strutture michelangiolesche. 

Stefano Maderno: 

-S.Cecilia giacente (1600) S.Cecilia in Trastevere, marmo bianco in dimensioni naturali, per commemorare il ritrovamento 
del corpo, posta ai piedi dell’altare in una nicchia di marmo nero. 

Francesco Mochi: 

-Annunciazione (1603) M.Opera del Duomo Orvieto, marmo, nuovi effetti luministici e dinamici. 

Francesco Barocci (1535-1612): marchigiano attivo a Urbino. 

-Deposizione di Cristo (1569) Duomo di Perugia, folla sotto la croce, svenimento di Maria, richiami di D.da Volterra, 
patetismo, stesura vibrante e ombre profonde anche negli studi a disegno. 

-Fuga in Egitto (1573) Pinacoteca Vaticana, morbida fusione dei toni, molte stampe tratte dai suoi dipinti con acqueforti 
a morsure successive per rendere morbidamente il chiaroscuro. 

Lelio Orsi da Novellara: 

-Martirio di S.Caterina (1565) Galleria Estense Modena, surrealismo, maniera di Correggio, G.Romano e Parmigianino 
con forte espressività. 

Passarotti: 

-Il botanico (1560) G.Spada Roma, naturalismo e dettagli fiamminghi che anticiperanno la cultura carraccesca. 

Leone Leoni: Milano, dopo la caduta degli Sforza (1535) era sotto il dominio spagnolo di Carlo V. 

-Medaglia di Carlo V e Filippo II (1550) Castello Sforzesco Milano. 

-Carlo V calpesta Furore (1551) Prado Madrid, bronzo, espressione aulica, impassibile ed eroica, richiami alla statuaria 
classica, modelli in creta, forte naturalismo. 

-Casa degli Omenoni (1564) Milano, per le collezioni di anticaglie e opere d’arte dell’artista, con la facciata ricca di 
elementi bizzarri tardomanieristici e citazioni classiche. 

-Monumento funebre per G. Giacomo de’Medici (1560) fratello di papa Pio IV, Duomo Milano, marmi policromi e statue in 
bronzo tra cui quella centrale del defunto seduto che ricorda i capitani di Michelangelo per la Sagrestia Nuova di 
S. Lorenzo. 

Galeazzo Alessi (1512-72): Genova città autonoma ma con stretti rapporti bancari con la Spagna, studia a Roma le 
opere di Bramante e Antonio da Sangallo. 

-Villa Giustiniani, poi Cambiaso (1548) Genova, per Luca Giustiniani, riprende la Farnesina con ornamenti esuberanti, 
ordine corinzio. 

-Chiesa di S. Maria Assunta in Carignano (1552) Genova, perla famiglia Sauli, croce greca, 5 cupole, facciata con 
timpano tra 2 campanili a base quadrata. 

-Palazzo Marino (1557) Milano, perii potente banchiere Tommaso Marini, 2 ordini, 2 cortili e 1 salone distrutto durante la 
2g.m., decorazioni in stucchi con motivi allegorici e festoni, incompleta a causa del crollo economico del banchiere. 

Luca Cambiaso: studiò a Roma Pdel Vaga e Tibaldi. 

-Cristo al cospetto di Caifa (1570) olio su tela, Accademia Ligustica, Genova, geometrizzazione dei volumi (studi a 
schizzo agli Uffizi), essenzialità ed espressività, suggestioni di luce in ambienti scuri, ascetismo. 

Antonio Campi: 

-Crocifissione e scene della Passione (1569) olio su tela, Louvre, particolari definiti, ascetismo, drammaticità e atmosfera 
notturna per favorire la contemplazione, influenza di Borromeo. 

Pompeo Leoni: figlio di Leone 

-Famiglia di Filippo II in preghiera (1593) bronzo, perii Monastero di S.Lorenzo dell’Escoriai costruita da Juan de 
Herrerà. 

Giulio Campi: ispirato da Raffaello, Parmigianino, G.Romano e i veneti. 


-Riposo nella fuga in Egitto (1566) chiesa di S.Paolo Converso, Milano, stile semplificato devozionale. 

Vincenzo Campi: 

-La fruttivendola (1580) Brera Milano, modelli fiamminghi nei dettagli, importanza del genere della natura morta in Italia. 
Sofonisba Anguissola: tra le prime donne adiste attiva alla corte di Filippo II per ritratti ufficiali. 

-Autoritratto (1554) olio su tela, Capodimonte. 

-Bambina con fanciullo morso da un granchio (1560) matita nera e carboncino, Berlino. 

Ambrogio Figino: 

-S.Ambrogio sconfigge gli ariani (1590) Castello Sforzesco Milano, composizione dinamica e chiaroscuri. 

Marco Pino: attivo a Napoli (dove furono costruite nuove mura e fortezze per le incursioni dei Turchi, come a Palermo e 
Messina) 

-S.Michele arcangelo (1573) Chiesa di S.Angelo a Nilo Napoli, moderato michelangiolesco, immediatezza, patetismo e 
dettagli realistici. 

Teodoro d’Errico: fiammingo. 

-Polittico con Crocifissione, Deposizione e Annunciazione, Apostoli nella predella (1608) Santuario S.Maria a Pugliano, 
Ercolano. 

Francesco Curia: 

-Annunciazione (1596) Capodimonte, controriformismo, barocchismo. 

Arcimboldo (1527-93) milanese, presso la corte di Praga. 

-Ritratto di Rodolfo il come Vertumno (1589) olio su tavola, Svezia, commistione di naturale e artificiale, allusione 
all’abbondanza. 

Spranger: 

-Atena sconfigge l’ignoranza e protegge le Arti e le Scienze (1591) Vienna, allude a Rodolfo II. 

Miseroni: famiglia di incisori e intagliatori di cristallo e pietre dure presso le maggiori corti europee. 

Classicismo 1600: 

I Carracci fondano l’Accademia dei Desiderosi, poi Incamminati (1590) privata, con studi da modelli dal vero e 
ispirazione al classico naturalistico senza i virtuosismi manieristici. Insieme affrescano le Storie di Romolo per il fregio di 
Palazzo Magnani Bologna, con medesimo stile. 

Annibaie: 

-Ragazzo che beve (1582) NY 

-Macelleria (1583) Christ Church Gallery Oxford, pose monumentali, compressione prospettica, chiarezza narrativa. 
-Assunzione (1592) P.N.Bologna, caratterizzazione dei singoli apostoli stupiti per il sepolcro vuoto, Vergine ascende tra 
nuvole e luce, forti contrasti. 

-Galleria Palazzo Farnese a Roma per il cardinale Odoardo, sintesi tra idealismo e naturalismo, nella parte centrale della 
volta il Trionfo di Bacco e Arianna (1600) lui su lettiga oro con tigri, lei argento con arieti (stesso soggetto di Dosso 
Dossi, emiliano, olio su tela ora a Mumbai India), nel resto dei riquadri gli amori degli dei, temi mitologici e virtù, 
intervallati da corpi in grisaille, decorazioni araldiche (giglio dei Farnese). 

-Maddalena penitente in paesaggio (1598) Cambridge, stesso soggetto di Tiziano, teschio (vanitas), ma il paesaggio 
sovrasta le figure, forma di lunetta. 

-Salma di Cristo (1583) o.s.tela, Stoccarda, come il C.Morto di Mantegna, più realismo con sangue, chiodi e corona di 
spine, prospettiva a scorcio ribassata ma curva il corpo così risulta giusta senza dover ribaltare il piano come 
Mantegna. 

-Ercole al bivio (1596) o.s.tela, Capodimonte, faceva parte della collezione Farnese, da Elisabetta moglie di Carlo III 
Borbone come dote arrivò a Napoli. Canoni classici, simmetria compositiva, canone di Policleto a x, scelta tra Virtù a 
sinistra con strada in salita ma verso la celebrazione come il poeta con la corona di alloro o a destra con la Voluttà, 
strada piana, donna quasi nuda, strada con strumenti musicali e maschere teatrali (artificiosità). 

-Cristo e la samaritana (1593) o.s.tela, Brera, Cristo indica la via con il gesto, importanza e attenzione al paesaggio. 
-Pietà (1600) Capodimonte, ispirata a Michelangelo, appoggiati al sepolcro creano una piramide, luce dall’alto a sinistra 
forti chiaroscuri, monumentalità, la torsione del corpo di Cristo è naturalistica non manieristica. 

-Fuga in Egitto (1603) G.Doria Pamphili Roma per il cardinale Aldobrandini, tra i primi paesaggi italiani ispirati all’ideale 
classico (ispirerà Dominichino, Albani, Lorrain), vero protagonista rispetto alle figure, particolari naturalistici ma unità 
compositiva. 


Agostino: intellettuale ed erudita, riferimenti al tonalismo veneziano caldo, incisore. 








-Comunione di S.Gerolamo (1597) Certosa di Bologna, ora alla P.N., teschio di vanitas, ultima comunione, leone sulla 
destra, architetture classiche (capitelli corinzi). 

Ludovico: 

-Annunciazione (1585) olio su tela, P.N.Bologna, ambiente chiuso intimo, tono pacato, pavimento a quadroni 
prospettico, e luce che esalta l’aureola di Maria, le ali dell’angelo e la Colomba, particolari realistici, indagatore di 
sentimenti. 

-Martirio di S.Pietro Toma (1599) P.N. 


